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NEW YORK 


Erfolgreiche Ausstellungen 

deutscher Kunst 

Die New Yorker Herbstsaison wurde mit einer Doppelausstel- 
lung von Werken von Barlach (1870-1958) und von Käthe 
Kollwitz (1867 — 1945) eröffnet. Sie fiel auf fruchtbaren Boden 
in einer Zeit, die von Kriegen und politischen Wirren erfüllt ist. 
Die 157 in der Marlborough-Gerson-Galerie zur Schau gestell- 
ten Handzeichnungen, graphischen Blätter und Bronzen dieser 
beiden Künstler vermitteln ihre starke Humanität und pro- 
phetische Weitsicht. Heute geht in der Gegenüberstellung der 
beiden Künstler auf dieser Ausstellung Käthe Kollwitz als die 
zeitlosere Persönlichkeit hervor durch die tiefe Menschlichkeit 
und klare Form ihres Schaffens, während Barlach viel zeitge- 
bundener erscheint. Vielleicht liegt dieser Eindruck auch darin 
begründet, daß Käthe Kollwitz hier mit nur 13 neuen Bronze- 
güssen vertreten ist, während von Barlach nicht weniger als 
27 Stücke vorhanden sind, die alle die Mängel neuzeitlicher 
Nachgüsse aufweisen. Die Barlach-Skulpturen waren ursprüng- 
lich in Holz konzipiert mit einer rauhen und atmenden Ober- 
fläche. Die neuen Bronzen wurden jetzt mit Genehmigung der 
Erben Dr. Hans Kollwitz und Nikolaus Barlach bei Noak, 
Berlin, angefertigt, 50 bzw. 25 Jahre nach dem Tode der Künst- 
ler. Ihnen fehlt der letzte Schliff, die letzte Überarbeitung von 
der Hand des Schöpfers, der allein die endgültige Wirkung 
seiner Werke zu beurteilen vermag. Damit ist der künstlerische 
wie auch der materielle Wert dieser Stücke in Frage gestellt — 
ein Problem, das heute immer wieder im Kunsthandel auftritt. 
Die Galerie Knoedler zeigte eine Gedächtnisausstellung mit 
24 der letzten Werke des jüngst verstorbenen Ernst Wilhelm 
\ay, der im Alter von 66 Jahren aus einem vollen Leben geris- 
sen wurde, gerade als eine neue Wandlung in seinem Schaffen 
eingesetzt hatte. Die schwebenden Kreise und Kurven, die sein 
Werk noch auf der »documenta lIl«, 1964, beherrschten, waren 
inzwischen einem dekorativeren Stil gewichen, bei dem lebhafte 
Farbkontraste in großen Flächen aufeinanderstoßen und eine 
souveräne Beherrschung der Farbregister bezeugen. Sie zeigen 
eine gewisse Verwandtschaft mit dem Alterswerk von Henri 
Matisse, der mit seinen bunten Scherenschnitten eine ähnliche 
Wirkung erzielte. Vielleicht ist es ein Zeichen der Reife und 
des Alters, daß sich die künstlerische Form — wie auch bei 


weil es klug ist, 
gesund zu leben: 


»Sei gut 


Barlach und Kollwitz — immer mehr vereinfacht und nur noch 
Wert auf das Wesentliche lest. 

Der deutsche Expressionismus findet in Amerika immer grö- 
Bere Anerkennung, was sich allein schon in den Preisen aus- 
drückt, die auf Auktionen erzielt und im Kunsthandel gefordert 
werden. Bisher war der Handel in dieser Kunstkategorie vor- 
wiegend auf die deutschen Kunsthändler in New York be- 
schränkt, die das Schaffen der Expressionisten als Emigranten- 
gut meist billig erwarben und dann zum großen Teil nach 
Deutschland zurückführten, wo vor allem die Museen die Lük- 
ken zu füllen bemüht waren, die durch die Beschlagnahme 
»entarteter« Kunstwerke entstanden waren. Inzwischen haben 
aber auch amerikanische Sammler und Museen die Ausdrucks- 
stärke dieser Kunst erkannt und viele der besten Stücke er- 
worben. Zur Zeit zeigen verschiedene Galerien in New York 
das Schaffen der deutschen Expressionisten in großen Sonder- 
ausstellungen: Da ist vor allem die Kunsthandlung von Spen- 
cer Samuels, der einige der besten Bilder von Kirchner, Nolde, 
Schmidt-Rottluff, Pechstein und Jawlensky zur Schau stellt. 
Spencer Samuels kommt aus dem Antiquitätenhandel. Sein 
Vater hatte vor vielen Jahrzehnten die Paläste der amerikani- 
schen Millionäre mit Gobelins und kostbaren Möbeln ausge- 
stattet. Dann arbeitete Spencer Samuels einige Zeit bei Marl- 
borough-Gerson, wo er die Kontakte zur europäischen Kunst des 
20. Jahrhunderts fand. Heute steht er aber nicht allein mit 
der Schaffung dieses neuen Trends. 

Serge Sabarsky war bisher ein bekannter Architekt und Raum- 
gestalter wie auch ein leidenschaftlicher Sammler von Klimt 
und Schiele und den Werken der deutschen Expressionisten. 
Jetzt hat er an der Madison Avenue einen Laden eröffnet, in 
dem er die schönsten Bilder von Jawlensky, Heckel, Kirchner, 
Macke, Nolde und Rohlfs zur Schau stellt. Sein erster Kunde 
war ein Museumsdirektor, der von diesem Ensemble so beein- 
druckt war, daß er jetzt in seinem Museum eine eigene Ab- 
teilung von den Fauves bis zu den Expressionisten einrichtet. 
Dorothea Isserstedt, Inhaberin der Carus-Galerie in New York, 
hat für ihre 65 Blätter umfassende Expressionistenausstellung 
einen eindrucksvollen Katalog herausgegeben, der neben 24 
Handzeichnungen und Aquarellen besonders schöne Exem- 
plare expressionistischer Graphik enthält. Auch hier begegnet 
man wieder den gleichen Künstlern, die bereits auf den anderen 
Ausstellungen aufgeführt wurden. Es ist kein Zufall, daß »Art 
News« die größte amerikanische Kunstzeitschrift (Auflage 
{2 000), in ihrem Novemberheft 1968 eine fünfseitige Huldi- 
gung für den deutschen Expressionismus enthält: »Selbst noch 
die schwächsten Bilder strahlen eine gefühlsmäßige Kraft aus«, 
sagt Amy Goldin, »die man wohl ablehnen, aber niemals igno- 


rieren kann.« 


»magenfreundlich« ‚-: 


Wir empfehlen deshalb 
zur Schonung von Magen, Leber, Galle 
und zur wohltuenden Unterstützung 


zu deinem 


Trinken Sie IDEE-KAFFEE 


von Herz und Kreislauf IDEE-KAFFEE, den 
Kaffee-Liebhaber bevorzugen und den auch 
viele Kaffee-Empfindliche gut vertragen. 


eri einer der besten Kaffees der Welt! 
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Anläßlich des 50. Todestages von Egon Schiele (1890 — 1918) hat 
Dr. Otto Kallir, der Verfasser des endgültigen Werkkatalogs 
von Schieles Gemälden, in seiner Galerie St. Etienne eine ein- 
drucksvolle Gedächtnisausstellung von 70 Handzeichnungen 
und Aquarellen dieses Künstlers zusammengestellt, die mit 
einem Selbstporträt des ı6jährigen beginnt und sich bis zu den 
letzten Zeichnungen erstreckt. Die Einführung des Katalogs 
wurde von Otto Benesch, dem einstigen Direktor der Albertina, 
geschrieben. 72 Illustrationen (40 in Farbe) vermitteln die 
Wandlungen von Schieles graphischem Stil. 

Eine großartige Gedächtnisausstellung für den 1965 in Ascona 
verstorbenen Julius Bissier wurde im Museum von San Fran- 
zisko eröffnet, bevor sie im kommenden Jahr in das Guggen- 
heim-Museum in New York kommt. Fast drei Jahrzehnte 
seines Schaffens sind vor allem durch Tuschzeichnungen, Aqua- 
relle und Temperabilder vertreten. (Fast alle seine früheren 
Werke wurden 1934 beim Brand seines Ateliers in Freiburg 
vernichtet.) Die 152 Leihgaben kommen zum großen Teil aus 
dem Nachlaß des Künstlers, aus deutschem Museumsbesitz; es 
sind aber auch 20 amerikanische Sammler und Museen ver- 
treten. Dies beweist, wie rasch er in Amerika an Terrain ge- 
wonnen hat, zumal seine erste Ausstellung in der Neuen Welt 
erst vier Jahre vor seinem Tode stattgefunden hat. Hier ist es 
vor allem die John-Lefebre-Galerie, die sich begeistert für ihn 
eingesetzt, ihm viele Freunde gewonnen und seine Preise für 
die kleinen Aquarelle über die Tausend-Dollar-Grenze getrieben 
hat. Mit Beihilfe des Kulturdezernats der Bundesrepublik 
wurde ein großartiger Katalog mit 35 Abbildungen vorbereitet, 
für den Thomas M. Messer ein ausführliches Vorwort schrieb 
und viele Stellen aus Bissiers unveröffentlichten Tagebüchern 
heranzog, die das Verständnis für sein Schaffen fördern. 

Unter den lebenden deutschen Künstlern erwies sich die Aus- 
stellung der jüngsten Skulpturen von Joachim Berthold als be- 
sonders erfolgreich. Die Findley-Galerie widmete ihm bereits 
seine zweite Sonderschau und hat für seine Kunst einen stetig 
wachsenden Sammlerkreis gefunden. Das Schaffen des heute 
sojährigen zeigt in der Darstellung seiner Menschengruppen 
eine zunehmende Tendenz zur Vereinfachung der Form, die 
selbst in kleinformatigen Bronzegüssen eine monumentale Wir- 
kung erzielen. Gleichzeitig zeigt die Vanderbilt-Universität 
neben kleinen Bronzen 32 Pinsel- und Tuschzeichnungen dieses 


Künstlers. Fritz Neugass 


Argentinien 





BUENOS AIRES 


Erste internationale Graphik-Biennale 

in Südamerika 

Über hundert Künstler aus fünfzig Ländern folgten der Ein- 
ladung der » Art Gallery International«, die zusammen mit dem 
»Club de la Estampa de Buenos Aires« und in Zusammenarbeit 
mit dem »Museo del Grabado« für die »Erste Biennale Inter- 
national der Graphik« an viele bedeutende Künstler ergangen 
war. Allein die Aufzählung der Länder, angefangen beim 
Gastland Argentinien, weiter mit der Bundesrepublik Deutsch- 
land, mit Österreich, Belgien, Bolivien, Brasilien, Kanada, 
Kolumbien. Korea, Costa Rica, Tschechoslowakei, Chile, China, 
Dänemark, Spanien, Finnland, Israel, Frankreich, Griechen- 
land, Holland, Hongkong, Ungarn, England, Irland, Island, 
Italien, Japan, Luxemburg, Marokko, Mexiko, Norwegen, 
Neuseeland, Paraguay, Peru, Polen, Portugal, Arabische Repu- 
blik, Südafrika, Schweden, Schweiz, Rußland, Uruguay, Vene- 
zuela und Jugoslawien, zeigt, wie stark die Beteiligung ist. 
Noch nie hat Südamerika eine derart interessante und künst- 
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lerisch hochwertige Ausstellung internationaler Graphik ge- 
sehen. So hängen jetzt in den Räumen der »Art Gallery Inter- 
national« Radierungen, Holzschnitte und Lithos aus Osten, 
Westen, Süden und Norden. Die Jury, der die Kunstkritiker 
Leonardo Estarico und Sigwart Blum sowie der Maler-Gra- 
phiker Luis Seoane und die Graphiker Albino Fernandez und 
Norberto Onofrio angehörten, hatte es nicht leicht, die Aus- 
zeichnungen in Form von Medaillen zu verleihen (Medaillen, 
die von bekannten argentinischen Bildhauern ausgeführt wur- 
den). Die Bundesrepublik, durch HAP Grieshaber, Hans Or- 
lowski, Helga Pape und Gerhard Wendland vertreten, gefiel so 
sehr, daß nicht nur Helga Pape (Wolfsburg) für ihre originellen 
Gravüren ausgezeichnet wurde, sondern daß Hans Orlowski 
(1894-1967) als einzigem nicht mehr lebenden Künstler die 
gleiche Auszeichnung zufiel, eine posthume Ehrung, die von 
der Jury eigens dafür in Vorschlag gebracht wurde. 

Viele bekannte Künstler wären zu erwähnen, die mit vorzüg- 
lichen Arbeiten ihre Länder vertreten. Und die Distinktionen, 
welche an Künstler wie Jirt Balcar (Tschechoslowakei), Roger 
Bertemes (Luxemburg), Roser Bru (Chile), Masuo Ikeda (Ja- 
pan), Bogdan Krsic (Jugoslawien), Manuel Jorge (Portugal). 
Umberto Mastroiani (Italien), Antonio Lorenzo (Spanien) und 
Michael Rothenstein (England) fielen, entsprechen dem hohen 
Stand zeitgenössischer Graphik. Ein vom »Museo del Grabado« 
gestifteter Preis für das beste Werk mit »amerikanischem Geist« 
fiel an die bolivianische Künstlerin Graciela Rodö de Boulanger. 
Argentiniens Teilnahme bestand aus Arbeiten von fünf jünge- 
ren Künstlern, nämlich A. A. Balan, Aida Carballo, Alfredo de 
Vicenzo, Cesar Miranda und Mabel Rubli. Ehrenhalber ein- 
geladen waren fünf weitere Holzschneider des Landes, die sich 
als Vorkämpfer für die Kunst des Holzschneidens besondere 
Verdienste erworben hatten: Pompeyo Audivert, Adolf Bellocq, 
Victor Rebuffo, Sergio Sergi und Augustin Zapata Gollan. Sie 
gehören zu den Bahnbrechern der modernen Graphik Argenti- 
niens, ein Land, das heute Graphiker von Weltgeltung hat. 
Tausende von Besuchern haben diese internationale Graphik- 
schau gesehen, die selbst für die Siebenmillionenstadt Buenos 
Aires mit ihrem hektischen Kunstbetrieb ein künstlerisches Er- 


eignis von besonderer Bedeutung ist. Sigwart Blum 
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Zeitkritische 

»Großgörschener« 

Die »Galerie Großgörschen 35« besteht noch nicht lange, fünf 
Jahre etwa, und doch veranstaltete sie schon eine Retrospek- 
tive — nicht in der primitiven, gekalkten Fabrikhalle in der 
Berliner Großgörschenstraße, sondern in den ehemaligen Räu- 
men der »Galerie des XX. Jahrhunderts«. Die Retrospektive 
war insofern berechtigt, als der Kreis der »Großgörschener« in 
der Malerei der letzten Jahre eine, wenn auch nur partiell 
wichtige Rolle spielte; ob er sie weiterhin spielen wird, ist die 
Frage. Die jungen Künstler, meistens Schüler abstrakt gestalten- 
der Professoren, entwickelten einen »neuen Realismus«: Illu- 
striertenfotos, Film, Fernsehen, Reklame waren ihre Anknüp- 
fungspunkte. Indem sie die Foto- und Reklamewelt in Bildern 
wiederholten, desavouierten sie diese Welt. 

Die Bilder der »Großgörschener« wurden in dem Maße inter- 
essant, als Pop-art uninteressant wurde. Die jungen Maler 
hatten eine Alternative parat, und oftmals wurden und werden 
sie gesellschaftskritisch. So vor allem Peter Sorge, der in einem 
seiner Bilder reklamehaften Sex mit der Darstellung eines 


Düsenjägers verbindet und offenbar zeigen will, daß zwischen 


forcierter Sexualisierung und der Neigung zur Gewalttätigkeit 
Zusammenhänge bestehen. Auch Volker Baehr ist ein ent- 
schiedener Gesellschaftskritiker, und wie finstere Vergangenheit 
in die fröhlich hingenommene Gegenwart hineinwirkt, zeigt 
Diehl: Eine Familie geht spazieren; lachend blickt die Mutter 
auf ihren Jungen, der stolz ein Spielzeuggewehr trägt — der 
Mann im Hintergrund, der dem spielerisch schießenden Kleinen 
die Hand auf die Schulter lest, ist Hitler. Mit anderen Worten: 
Der »gewöhnliche Faschismus« ist noch längst nicht tot; er 
findet neuen Grund bereitet, wo Kinder »Schießen« spielen. 
Viele Bilder, die diese Retrospektive vereinte, nehmen sich 
allerdings wie Gang-und-gäbe-Malerei aus; sie sind nicht be- 
sonders gut, nicht besonders schlecht, kühl hingemalt, oft hin- 
gestrichen. Dieser Eindruck entsteht dadurch, daß die »Groß- 
görschener« in Berlin und darüber hinaus viele Nachahmer ge- 
funden haben. Sie haben Schule gemacht, und was einst origi- 
nell war, wirkt heute durchschnittlich. So leiden die Erfinder 


unter ihren Imitatoren. 


Bissige Collagen bei Ben Wargin 

Eine rechte Überraschung hatte Ben Wargin in seiner neuen, 
zweigeschossigen Galerie im Europa Center zu bieten: Collagen 
der Schauspielerin Maria Schanda, die in Berlin zuletzt als 
Königin in Kortners »Hamlet«-Inszenierung auftrat. Die be- 
rühmte Aktrice ist alles andere als eine Dilettantin; sie lernte 
bei John Heartfield, den sie in England traf, als in Deutsch- 
land Hitler herrschte. Seitdem handhabt sie die Schere, schnei- 
det Zeitungs- und Illustriertenfotos aus und klebt sie »un- 
passend« wieder zusammen. Ungeliebten Zeitgenossen rückt 
sie dabei scharf zu Leibe. Unter ihren geschickten Händen ver- 
wandelt sich Heinrich Lübke in ein barfüßiges Baby; über alle 
Maßen zufrieden, drückt es eine rote Gummiwärmllasche an 
die Wange. Respekt hat Maria Schanda vor niemandem, und die 
Kommunarden Teufel und Langhans sind ihr offenbar sym- 
pathischer als, beispielsweise, der nun abgetretene amerika- 
nische Präsident Johnson oder der Milliardär Onassis. Der Col- 
lagistin Schanda fällt zu den meisten politischen Aktualitäten 
etwas Boshaftes ein, und diese Boshaftigkeiten trägt sie mit 
weiblichem Witz vor, sehr einfallsreich und kunstfertig. Ihre 
Collagen sollten viel bekannter werden. Sie sind herrlich ge- 
raten. Jürgen Beckelmann 





BOCHUM 


Gedämpfte Farben — 

geheimnisvolle Bilder 

Im Kunstkabinett der Buchhandlung ©. Hengstenberg zeigt 
der Maler Artur Cremer-Acre seine Ölbilder und Gouachen aus 
den letzten Jahren. Artur Cremer-Acre, der in Bochum lebt, 
wurde 1962 mit der Goldmedaille »Prix suisse de peinture ab- 
straite Lausanne« ausgezeichnet. Ähnlich wie Antonio Tapies 
läßt er seine Bilder aus der Materie entstehen. Er verwendet 
mit Vorliebe Grau- oder gedämpfte Brauntöne, die, ziemlich 
stark aufgetragen, reliefartig wirken. Diese Schicht wird an 
einigen Stellen freigelegt, lineare Zeichen, Schriftbilder werden 
eingeritzt, die an die Hieroglyphensysteme der alten Kunst 
Mittelamerikas, an die ralfinierten Kalendersysteme der Maya- 
Kultur, erinnern. Dadurch erhält die Fläche eine stark evokative 
Kraft. Streng und verschwiegen sind diese Bilder, die nur un- 


gern dem Betrachter ihr Geheimnis preisgeben. Frank Göhre 





DARMSTADT 


Konfrontation mit Menschenbildern 
Die Ausstellung »Menschenbilder« in der Darmstädter Kunst- 


halle hat mehr als 18000 Besucher angezogen; der Aufwand 


Bei dem Gedanken 

an die Zukunft 

des Sohnes 

ergibt sich für den Vater der Entschluß von selbst, 
sein Leben zu versichern. 
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war auch enorm: mehr als 200 Gemälde, Zeichnungen, Plasti- 
ken, graphische Blätter, Objekte von 97 Künstlern aus aller 
Welt. Ein ergänzendes Unternehmen hat sich Recklinghausen 
beschert mit der Ausstellung »Akt 68«. Beide Ausstellungen 
machen einen Aspekt deutlich zur Frage, warum Bildgegen- 
stand und Menschenbild wieder in die Kunst Eingang erzwan- 
gen: weil die fanatische Sexualisierung unserer Welt sichtbar 
werden will und als Zeichen des Dauerns das »Bild« bemühen 
muß. Außerdem ruft die Libertinage auch nach Bildern als 
Triebersatz. Zur Preisung des Sex gesellt sich schon die Denun- 
zierung des Sex, zum Beispiel bei Fuchs, Janssen, Wunderlich. 
Die nackte Schönheit und die nackte Häßlichkeit sind die zwei 
Hauptthemen der »Menschenbilder«, Schminke auf der Pin-up- 
Aktualität und Wurmstich in der Geist-Vergangenheit. »Di- 
derot« heißt eine karikierende Bronzeplastik des Belgiers Roel 
D’Haese; der berühmte Enzyklopädist des ı8. Jahrhunderts 
wird zur Darmol-Reklame. Das historisierende Interesse ist 
zweischneidig: Diderot wird lächerlich gemacht, Che Guevara 
— bereits Historie der Gegenwart — wird von Renato Guttuso 
in der Art des Täufers Johannes dargestellt (das Haupt auf 
einer Schüssel), verklärt. Auch einige offizielle Vertreter des 
Sozialistischen Realismus aus der DDR waren dabei, zum ersten- 
mal im Westen — eine dankenswerte, weil ernüchternde Kon- 
frontation. Ein politisches stark realistisches Bild (Großformat 
215,5.:566 cm) des zweiunddreißigjährigen Iren Patrick Prock- 
tor, »Long Live the Great Leap Forward«, verspricht als ein- 
ziges der Malerei solcher Themen eine Chance, es hat eine 
magische Bühnenwirkung, die es dem grobem Realismus ent- 
hebt. Der grobe Realismus ist auch in seiner Grobheit, viel- 
leicht eben ihretwegen, literarisch: Jean Ipousteguy hatte eine 
Bronzeplastik beigesteuert, Titel »Mensch stößt die Tür auf«. 
Man sieht, wie der Mensch, als wolle er mit dem Kopf durch 
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die Wand, in der Tür steckenbleibt; der Künstler hat hier die 
Situation geformt, die in Kafkas Schloß, Sartres Eingeschlos- 
senen und Camus’ Sisyphos bereits vollkommen dargestellt war. 
Ob nach solchen Zeugnissen der Literatur noch Monumente 
nötig sind, dürfte eher mit einem Nein zu beantworten sein. 
Wo aber der Gegenstand wiederkehrt, knüpft er, scheinbar ver- 
wandelt, in Wirklichkeit nur neu frisiert, da an, wo er aufgehört 
hatte: beim Denkmalstil der Jahrhundertwende. Der fünfund- 
dreißigjährige Italiener Floriano Bodini gibt mit seiner auch 
durch leicht verzerrte Gesichter nicht zu rettenden Bronzegruppe 
»Papa e Vescovi« ein neobarockes Kirchengreuel. Der fünfund- 
sechzigjährige Engländer Graham Sutherland hat mit seinen 
\denauer-Porträts offensichtlich kein Hehl daraus machen 
müssen, an welcher Tradition er anschließt. 

Posen und Schnappschüsse kennzeichnen die Darmstädter »Men- 
schenbilder«. Die Vorliebe für momentane Körperhaltungen wird 
zur fixen Idee. Giuliano Vangi zeigte eine »Lachende Frau« 
aus bemaltem Aluminium, mit einem eingesetzten Gebiß künst- 
licher Zähne. Der Betrachter fühlt sich vor der hysterisch vom 
Lachen Geschüttelten an die zur Lava erstarrten Leichen in 
Pompeji erinnert. Demonstrationsobjekte, die nur im Augen- 
blick des Betrachtens »Recht haben«, nie die Dauer der Rodin- 
schen Bürger von Calais haben können. Darmstadt zeigte viele 
Ideen, wenig Kunst. Die gute Malerei wurde von drei Künstlern 
vorgetragen: Francis Bacon, Horst Antes, Asger Jorn, drei ganz 
verschiedene malerische Möglichkeiten, ganz flach bis ganz 
pastos. Die Malerei von Picasso — man muß es aussprechen — 


Dieter Hoffmann 


enttäuschte. 








HAGEN 


»Art Noureau« in England 


Dem historisch wie modisch interessanten Jugendstil » Art Nou- 
veau«) in England widmete das Karl-Ernst-Osthaus-Museum 
eine Übersicht (179 Katalognummern) aus Anlaß der Jahres- 
tagung der Henry-van-de-Velde-Gesellschaft: Das Erlebnis des 
englischen Kunstfrühlings veranlaßte van de Velde, sich end- 
gültig dem Kunsthandwerk und allgemein der Formgestaltung 


zu verschreiben, und es machte ihn zum Fürsprecher des neuen 


Stils auf dem Kontinent. Wie die Engländer — insbesondere 
William Morris — sah er die große Aufgabe in einer schöneren 


menschlichen Umwelt von Möbeln, Gerät, Kleidung, Schmuck, 
zeichnerisch gestalteten Wänden und guter Hausform. Die 
Erneuerung begann in England kurz nach der Jahrhundert- 
mitte — gegen den unlebendigen Naturalismus, die raum- 
illusionistische Ornamentik, die industriell gefertigten Ge- 
brauchsgegenstände, das hohle Pathos der Historienkunst. Mor- 
ris packte die Lust, Besseres herzustellen. Er entwarf und führte 
aus: Möbel, Tapeten, Gobelins, Bücher, Glasfenster. Sein ein- 
heitlich eingerichtetes »The Red House« (1859/60) ist der deut- 
liche Beginn des europäischen Jugendstils. Er eröffnete einen 
Laden, eine Fabrik, betrieb die erste der sechs englischen » Art 
Nouveau«-Privatpressen. Er wollte die Hebung des Volksge- 
schmacks — nur, seine Kostbarkeiten konnten sich wieder nur 
Reiche leisten. 

Illustrator seiner »Kelmscott Press« (1891/98) wurde Edward 
Burne-Jones. Mit ihm erreichte er die Doppelseiten-Einheit 
von Schrift, Bild und durchwebender und umrahmender Orna- 
mentik — vorbildlich für zahlreiche andere Buchkünstler, die 
sich gleichfalls den präraffaelitischen, gotischen Tendenzen 
verbunden fühlten. Buchbinder war der Morris-Freund T. J. 
Cobden-Sanderson, der nach dem Tode des Meisters mit den 
Büchern der »Doves Press« (1900/16) ohne ornamentalen oder 
illustrativen Seitenschmuck Wege für die weitere buchkünst- 


lerische Entwicklung wies. 
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Erhebliche Bedeutung für die Entfaltung des deutschen Jugend- 
stils erlangte Walter Crane mit flächigen und phantasievoll de- 
korativen Entwürfen, z.B. für Tapeten mit stilisierten Blüten 
und Pflanzen, die Otto Eckmann begeisterten; im übrigen re- 
formierte Crane mit künstlerischem Elan die Jugendbuchillu- 
stration. Wie geschickt man, beeinflußt von japanischen Holz- 
schnitten, schwungvoll und farbig in der Fläche zu arbeiten 
verstand, ferner den Witz, aber auch die Sentimentalität, zu der 
die Künstler fähig waren, ihre romantischen, erotischen, gro- 
tesken Neigungen: das offenbaren ganz hervorragend die Pla- 
kate, zu deren besten in England die Farblithographien Aubrey 
Beardsleys gehören. Auch die ironischen und erotischen, in der 
Aussage kräftigen, in der Darbietung eleganten Illustrationen 
des Oscar Wilde nahen Beardsley ließen wieder ihren zeitlosen 


Rang spüren; mancher Besucher stellte verwundert fest, daß 


Beardsleys Art zu zeichnen — schon für Kaufhaustüten wurde 
sie genutzt — in den sechziger Jahren bekannter geworden ist 


als sein Name. 





HAMBURG 


Li 


Hans Leips Herz ist der Geburtsstadt Hamburg und der Water- 





erraschendes von Hans Leip 


kant verbunden, dem Meer, den Fischern, Seglern und See- 
bären, mit denen unter der »Klabauterflagge« zu fahren der 
am Willen des Seemanns-Vaters scheiternde Wunsch des Jun- 
gen war; er ist ein Reiz für die Phantasie des Künstlers geblie- 
ben. Unter den rund 60 Dichtungen Leips sind wenige, die 
nicht auf die Spannweite von »Jan Himp und die kleine 
Brise« und »Bordbuch des Satans / Eine Chronik der Freibeu- 
terei« weisen. Und gewiß wäre es verwunderlich, wenn uns 
Ausschnitte aus Landschaft und Leben an Strom und Küste, 
Fernweh und Realitätssinn, der Geist des Kaufmännischen und 
Piratischen nicht auch aus dem zeichnerischen, druckgraphischen 
oder malerischen Werk begegneten. Ihm ist eine Ausstellung 
(bis 5. Januar) des Hamburg-Altonaer Museums gewidmet: 
zum Beweis dessen, daß der nun 75jährige Hans Leip zu den 
Schriftstellern gehört, deren bildkünstlerische Leistung Kraft 


und berechtigten Ehrgeiz spüren läßt. Phantasie und Charme, 


Hans Leip. 
Selbstbildnis. 1919. 
Holzschnitt 


Humor und Sinn fürs Groteske, Leidenschaft des Schauens und 


Charakterisierens sind verbündet. Allerdin seit dem Einde 





der zwanziger Jahre, seit die ersten Leip-Bücher Erfolg haben, 
kommen die wesentlichen schöpferischen Impulse der Dichtung 
zugute. Expressionistischer Heftigkeit der Arbeiten, die sich 
Themen wie »Lazarett«, »Tanz«, »Gesellschaft« unterordnen 
lassen, temperamentvoller Typenkunst, packender Landschafts- 
aussage, magisch Hintergründigem folgen bald nicht selten das 


freundlich Puppenhafte oder salzarm Arabeske, manchmal in 


einem an Matisse oder Cocteau erinnernden Konturenstil. Wir 
finden derlei zum Beispiel, wenn wir die routiniert gezeichneten 
Bilder der eigenen Erzählungen »Glück und Gischt«, 1959, an- 
sehen. Freilich, daneben entsteht noch Gewichtigeres, vor al- 
lem in den vierziger Jahren. So fesselt, was Leip nach den 
Bombenangriffen in »Hamburg, Juli 1943« mit harten schwar- 
zen Kreidestrichen notiert hat. Und jene vierzehn für seine 
Töchter und Enkel aquarellierten Blätter zum »Zauberschiff«- 
Text, 1946, sind vorbildlich dem Herzen des Kindes nah: gemüt- 
voll ohne unkindliche Süße, farbig verständlich und kräftig, 
einfach ohne krampfige Stilisierung. 


HANNOVER 


Rational und sensibel: Almir Mavignier 


Die Kestner-Gesellschaft Hannover zeigte die erste große zu- 
sammenfassende Ausstellung mit Werken des 1925 in Rio de 
Janeiro geborenen, in Hamburg an der Kunsthochschule leh- 
renden Malers und Graphikers Almir Mavignier. Neben 98 Öl- 
bildern und den auf Pappe oder Plastikfolie gedruckten Seri- 
graphien seit 1959 sah man eine Auswahl aus den 70 Plakaten, 
die Mavignier von 1958 an vor allem für Kunstausstellungen 
geschaffen hat; sie kennzeichnen ihn als Künstler nicht weniger 
gut als die Gemälde oder Graphiken. Wir spüren den Willen 
zur Ordnung, zur Klarheit, Rationalität und Sensibilität, das 
Gefühl für den Zauber des Schlichten, den Sinn für optische 
Wirkung, seinen Widerwillen gegen billiges Wiederholen. 
Wie die meisten Klassiker der konkreten, das heißt, abstrakte 
Gedanken mit rein künstlerischen Mitteln sichtbar machenden 
Kunst begann auch Mavignier mit naturalistischen oder doch 
Äußeres beschreibenden Bildern, die mit zunehmendem inne- 
rem Desinteresse immer unbefriedigender wurden; die Kestner- 
Gesellschaft hatte sie ausgespart. Nummer eins ihrer Ausstellung 
war die in Paris gemalte erste »freie« Komposition von 1952, 
deren Inhalt rotierende Stabformen sind. Anschließend begann 
die lange Reihe der Bilder, die von 1955 an vorwiegend in Ulm 
(wo er Schüler Max Bills und Josef Albers’ war) und von 1965 
an in Ulm und in Hamburg entstanden sind. Sie sind musische 
Geometrie, und dies vor allem in der Weise, daß sie nicht wie 
die »Huldigung an das Quadrat« von Albers in- oder überein- 
ander klar begrenzte, farblich raffiniert aufeinander abge- 
stimmte eckige Flächen eines imaginären Raums darbieten, 
sondern Quadrat oder Rechteck nur gewissermaßen als Roh- 
stoff und Ordnungselement haben. Bezeichnende Titel sind: 
»Deformiertes Quadrat«, »Unpräzise Konstruktion«, »Verschie- 
bung und Farbwechsel«, »Konkavkonvex«. Häufig scheint 
Mavignier nicht nur von den Farbkonzentrationen und Raster- 
arbeiten Max Bills, sondern vielleicht noch mehr von den so- 
genannten »Divisionistischen Bildern« Paul Klees aus den Jah- 
ren 1950 bis 1952 angeregt. Hinter zahlreichen farbigen Rastern 
— sie lassen nicht selten an strukturierte Glasfenster denken — 
scheint ein Licht zu brennen. Einige Bilder wirken wie Teile des 
Sternenhimmels; andere erinnern an zauberhafte, farbig durch- 
lichtete Gewebe. Vibrieren der Fläche, Konzentration der Farb- 
flecken, Rhythmus des Lichtwechsels faszinieren. Der Bildge- 
danke, die Programmierung sind konstruktivistisch. Alle Arbei- 
ten sind kontrolliert entstanden. Das Ergebnis jedoch war offen; 
es überraschte (laut Geständnis im Katalog) auch den Künstler. 
Herbert H. Wagner 





KÖLN 
Graphik vom Computer? 


Ist Computergraphik Kunst? Diese Frage stellte sich in der 
Kölner Staatlichen Ingenieurschule, wo abseits vom Kunstbe- 
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trieb eine instruktive, faszinierende Ausstellung zu besichtigen 
war, die es verdient hätte, durch unsere Lande geschickt zu 
werden. Ihr Thema waren die Wechselbeziehungen zwischen 
Technik und Kunst; was gezeigt wurde, schien geeignet, alte 
Vorstellungen innerhalb der Kunstästhetik ad acta zu legen. 
Unter dem Motto »Studium zum man-machine-interface« fan- 
den sich ein Kybernetiker und ein Maler zu gemeinsamer Er- 
forschung gewisser Kommunikationsmöglichkeiten zwischen 
technisch-wissenschaftlicher » Aussage« und künstlerischer »Spra- 
che« zusammen. 

Der Maler Franz Pauli experimentierte zunächst an technischen 
Objekten und in Bereichen der Mikroelektronik. Der Dozent 
für elektronische Datenverarbeitung, Roland Fuchshuber, nä- 
herte sich den Grenzen zwischen Kunst und Technik mit Hilfe 
eines Computerprogramms. Kybernetische Modellvariationen 
bei der Untersuchung technischer und biologischer Vorgänge 
werden von der Maschine graphisch originell dargestellt. Diese 
»Computergraphik« erweist sich in der Tat als bemerkens- 
wertes Anknüpfungsobjekt für den schaffenden Künstler. Viel- 
schichtige Erscheinungsformen, transparent und überschaubar, 
stellen sich hier in komplexer Anschaulichkeit vor. Pauli läßt 
sich nicht von diesen Graphiken inspirieren. Er »schöpft« die 
Computersysteme und programmierten Modelle aus. Das be- 
deutet zugleich Umsetzung in eine künstlerische Realität. Es 
entstanden konstruktivistische Arbeiten, höchst interessante 
Gebilde auf Papier, Acrylglas und Aluminiumplatten. Fuchs- 
hubers Graphiken spiegeln äußerst subtile Gewebe, zarte Li- 
nien. Aber es wird nicht vergessen, daß es sich im eigentlichen 
nicht um Kunst handelt, vielmehr um Forschungsergebnisse, um 
etwa den Übergang von Stabilität in Instabilität darzustellen. 
Freilich könnte man auch einen Pseudo-Klee programmieren, 
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wie Fuchshuber im Katalog meint. Der Computer also ist kein 
Künstler. Das eigentlich Schöpferische muß in der Kybernetik 


viel früher beginnen — aber was ist Kunst? Christian Köppel 





LEVERKUSEN 


Leinwände voll weiblicher Wesen 

Das Städtische Museum zeigte erstmals in Europa eine große 
Anzahl von Ölbildern und Zeichnungen des Malers Richard 
Lindner, der zuvor auf der »documenta« in Kassel mit einigen 


wenigen Arbeiten vertreten war. Der Künstler, Jahrgang 


gang 1901 


und gebürtiger Deutscher, emigrierte 1955 aus rassischen Grün- 
den in die Vereinigten Staaten. Zur Malerei fand er allerdings 
erst 1950. Seine ersten Bilder entstanden unter starker Anleh- 
nung an den Stil der Neuen Sachlichkeit der zwanziger Jahre. 
Kinder, Radfahrer, Billardspieler oder Akte sind die Themen: 
die Ausstrahlungskraft dieser Werke ist recht intim, liebens- 
würdig, mitunter voller Charme wie Arbeiten naiver Künstler, 
ohne jegliches Pathos oder gar sozialkritischen Bezug. Etwa 


von 1956 an vollzog sich — wohl unter starker Beeinflussung 


l 

















Richard Lindner. 
»Mädchen«. 1955 


durch die Karikaturen Saul Steinberes — in Thematik und 
Stil eine entscheidende Wandlung. Dominierendes Thema ist 
hinfort fast ausschließlich die Macht der Frau in der amerika- 
nischen Gesellschaft; sofern noch Männer auf den Bildern er- 
scheinen, gleichen sie mit Schlapphut und brutalem Kinn Ge- 
stalten der Unterwelt. In grellbunten Farben, technisch von 
Jahr zu Jahr glatter und versierter gemalt, bevölkern Frauen 
jeglichen Alters die Leinwände. Obwohl die weiblichen Wesen 
mit der Präsentation ihrer Geschlechtsmerkmale durchaus nicht 
geizen, sind sie alles andere als sexy. Kühl mustern sie den Be- 
trachter, riskieren manchmal sogar einen Vampirblick und glei- 
chen Festungen, die kein Mann mehr zu bestürmen wagt, da 
ihm die Lust vergällt wurde. Insgesamt gesehen, sind die Bilder 
trotz aller technischen Brillanz und ihren respektablen Dimen- 
sionen mehr gemalte Karikaturen als Zeugnisse einer verbind- 
lichen künstlerischen Aussage. Hierauf aber erhebt der Künstler 


Anspruch. Hans-Joachim Mitschke 


MÜNCHEN 


Beckmann-Dokumentation 
im Haus der Kunst 


Das vergangene Jahr brachte München in den letzten Wochen 
noch ein großes Kunstereignis, die Maxr-Beckmann-Ausstellung 
im Haus der Kunst, die vorher in Paris gezeigt worden war. Sie 
erstreckt sich sogar noch über das Jahresende hinaus bis zum 
Dreikönigstag. Schon 1951 sah man in München eine umfas- 
sende Beckmann-Retrospektive, die unter dem Eindruck des 
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Max Beckmann. 
» Fastnacht in Paris«. 
Öl. 1930. 


Sammlung Günther Franke 


plötzlichen Todes des Malers (nach Weihnachten 1950) als Ge- 
dächtnisausstellung zustande gekommen war. Diesmal war die 
Spätzeit mit den in Amerika entstandenen letzten Werken 
stärker vertreten, darunter ein noch nie in Europa gezeigtes 
Triptychon. Anordnung und Katalog waren dem Präsidenten 
der Max-Beckmann-Gesellschaft, Günter Busch (Bremen), zu 
verdanken. Über zwanzig Museen Europas und Amerikas hat- 
ten Leihgaben gestellt. Zahlreiche Privatsammler liehen ihre 
wertvollen Schätze her. So kam eine umfassende Dokumentation 
von 1905 bis 1950 zustande, fast ein halbes Jahrhundert leiden- 
schaftlicher Malerei aus Jahrzehnten, die durch revolutionie- 
rende Umbrüche in der bildenden Kunst gekennzeichnet waren. 
Eine beachtliche Besonderheit wies die Münchner Ausstellung 
auf. Sie begann mit einer geschlossenen Sonderschau der Beck- 
mann-Selbstbildnisse. Über ihre Bedeutung ist viel geschrieben 
worden. Der Maler als ständiger Beobachter seiner selbst, der 
Künstler als immer neuer Interpret der eigenen rätselvollen 
Existenz, der Neuerer in immer wechselnden Darstellungsfor- 
men. Aus der langen Reihe von mehr als dreißig Selbstdarstel- 
lungen ließ sich fast schärfer als aus dem geschlossenen Lebens- 
werk der Durchbruch zur eigenen malerischen Handschrift er- 
kennen. Auch eine Bronze mit dem mächtigen Schädel des 
Malers, härter, breiter und eckiger als in den Gemälden, gehörte 
zu den ergreifenden Selbstdarstellungen, in denen Merkmale 
einer zunehmenden Durchsetzungskraft offenbar wurden, die 
tragische kämpferische Haltung gegenüber einem übermächti- 
gen Schicksal, das den Künstler stets von neuem herausforderte. 
In den über hundert Gemälden zeigte sich, sieht man von den 
akademischen Anfängen ab, der unbeirrbar erkämpfte Stil 
einer Synthese von kompositioneller Schärfe und ausgleichender 
Farbigkeit in immer neuen Abwandlungen, doch im Grunde 
wie aus einem einzigen Guß. Die mit soviel Aufopferung und 
Mühe zusammengetragene Beckmann-Ausstellung wird im 
vorzüglichen Katalog festgehalten, der jedes Bild wiedergibt. 
Eine umfassende Bibliographie der Beckmann-Literatur ist ge- 
wiß in der Hauptsache dem gewissenhaft betreuten Archiv der 
Beckmann-Gesellschaft zu verdanken. Auf diesen wertvollen 
Abschnitt des Katalogs sei besonders aufmerksam gemacht. 


Metalldrucke aus Norwegen 


Günther Franke, der als Kunsthändler und Betreuer des Beck- 
mann-Werkes mit einigen seiner schönsten Gemälde auch der 
großen Ausstellung diente, zeigte in den letzten Wochen des 
alten Jahres in seiner Galerie Metalldruckplatten und farbige 
Metalldrucke des in Norwegen lebenden Malers Rolf Nesch. 
Die Wirkung dieser originellen Bilder beruht auf der Vielfalt 
graphischer Reize, der beziehungsvollen Farbigkeit der Motive 
und den schwingenden Rhythmen der Untergründe. Arbeiten 


der letzten Jahre zeichnen sich durch lebhaftere Farben und 


ruhigere Begleitmotive aus, die möglicherweise ursprünglicher 
nordischer Volkskunst entsprechen. Jedenfalls läßt sich manches 
Detail so empfinden. 


»Total Design« in Holland 


Eine neue Folge der beispielgebenden Ausstellungen der Galerie 
Intergraphic‘ (bisher: Intergraphis) im BMW-Pavillon am 
Münchner Lenbachplatz war unter dem Titel »Total Design« 
einer holländischen Gruppe von Entwerfern gewidmet, die sich 
unter dem Druck der Anforderungen eines fast unübersehbaren 
Aufgabenbereichs diesen Namen beigelegt hat. Man kennt die 
künstlerischen Voraussetzungen, unter denen in Holland — viel- 
leicht stärker als in anderen Ländern — an überzeugenden Lö- 
sungen des Design gearbeitet wird. Die große Bewegung des 
»Stijl«, die starken Begabungen unter den jungen Architekten 
und die immerwache Tradition sorgfältiger Druckarbeit wirken 
in Holland konzentriert auf schöpferisches und vorbildliches Ent- 
werfen hin, in sogenannten Identity Programs, in der Architek- 
tur, in Konzeptionen für neue klare Schriften und Zeichensyste- 
me, in vorzüglich gestalteten Packungen sowohl nach der Graphik 
wie nach der Typographie hin, in Entwürfen für Buch- und 
Plattenumhüllungen, für Plakate, Prospekte, kurz, auf alles, 
was einer eindrucksvollen Entwerferarbeit wert ist. Eines ließ 
die Ausstellung deutlich werden: Man stellt in Holland die ein- 
fache klare Konzeption, dem Geiste des »Stijl« entsprechend 
meist aus konstruktiver mathematischer Folgerichtigkeit ent- 
wickelt, vor alles Erfinderische und Phantasievolle. 

Arnold Mardersteig 


Frankreich 
PARIS 


Banales phantastisch aufgezäumt 


Die venezianische Preisverleihung an Robert Rauschenberg von 
1964. löste in Paris eine Welle des Protestes aus. Die Verteidiger 
der Ecole de Paris spürten, daß etwas völlig Neues und Feind- 
liches geschehen war. Es war ein Schock gegen die französische 
Tradition, gegen das ästhetische Prestige von Paris. Wieder 
einmal habe der Dollar über die geheiligten Werte der Kunst 
gesiegt, so hieß es. Aber daß Rauschenberg ohne seine euro- 
päischen Lehrer Albers, Schwitters und Duchamp nicht denkbar 
ist, wurde sozusagen durch den Zorn verdrängt. Dabei hatte 
Rauschenberg zum ersten Mal 1961 bei Daniel Cordier in Paris 
ausgestellt. Aber damals faßte die Intelligenzia an der Seine 
das bereits provokative (Euvre nur snobistisch und gesellschaft- 
lich auf. Cordier galt ohnehin als Enfant terrible, ein abwegiger 
und surrealistischer Clown unter den Galeristen, der sich bald 
in die freiwillige Verbannung nach New York begab, wo es ihm 
heute glänzend geht. Wer all dieses miterlebt hat, mag reich- 
lich über den Wandel der Meinungen erstaunt und erfreut sein, 
wenn Rauschenberg heute durch eine Retrospektive im Musee 
d’Art Moderne de la Ville de Paris geehrt wird. 

Beim Rundgang frappiert zunächst des Amerikaners unkompli- 
zierte Mischung von Banalität und Phantastik. Auf großen 
Flächen im Stil der Action painting eines Franz Kline oder 
de Kooning befinden sich die abstrusesten Gegenstände wie 
ausgestopfte Ziegenköpfe, Coca-Cola-Flaschen, alte Unterhem- 
den, Blechbüchsen. Der Betrachter kann somit auf den Gedan- 
ken vorbereitet sein, daß die Realität in ihrer Banalität unge- 
wöhnlich ist. Rauschenbergs phantastische Basteleien sind 
Ausdruck seiner simpel-hintergründigen Manhattan-Philoso- 
phie: »Es gibt keinen Grund dafür, warum nicht die ganze uns 
umgebende Welt als Riesenmalerei zu betrachten ist.« Er findet 
es selbstverständlich, die Wirklichkeit aus Abfalleimern und 





Flohmarkttrödel in Kunst zu verwandeln. Ebenso wechselt diese 
wieder leicht in Alltagskram über. Nach Rauschenberg ist alles 
schön. Warum? Weil es da ist. Daher ist es auch wert, darge- 
stellt zu werden. In den Serigraphien und Fotomontagen von 
1965/66, auch gestuell verwischt, sind Präsident Kennedy, Fall- 
schirmspringer in Vietnam, Sportler oder Abzüge von Renais- 
sancebildern zu sehen. In Rauschenbergs Werk drückt sich 
weniger Revolte gegen die moderne Welt aus, wie es in der 

















Wismar 


Ban 


Robert Rauschenberg. »State Line«. Frottage-Zeichnung 


französischen Avantgarde der Fall ist. Der Amerikaner zeigt 
ein vorurteilsloses Verständnis für die technische und publizi- 
täre Realität. Ihre Darstellung hinterläßt Einverständnis und 
Heiterkeit 


Revolte mit naivem Esprit 


Niki de Saint-Phalle hingegen, geboren 1950 in Paris, geht mit 
bildhauerischem Zynismus aus Pappmache und grellen Farben 
gegen erotische Konventionen an. Ihre dickbusigen Groteskge- 
stalten, hypertrophierte und knallige Fetische eines zukünftigen 
Matriarchats, geben dieses durch ihre vulgären Gesten der 
Lächerlichkeit preis. Niki nannte diese Pappfiguren in Anleh- 
nung an Zola »Nanas«. Drei davon genügten, um die Galerie 
Alexandre lolas zu füllen. Inzwischen hat sie sie auf die Größe 
von Puppen reduziert. Auch hat sie ihnen charakteristische 
Teile abgeschnitten, die selbständig in Nikis letzter Ausstellung 
figurierten. Pars pro toto. Neben diesen Mini-Nanas bot Iolas 
Lithographien von Madame de Saint-Phalle an. Stilistisch sind 
sie der üblichen frech-kindlichen Imagerie entlehnt, vielleicht 
freier und weniger konzis gehalten. Sie ironisieren amouröse 
Beziehungen durch Platitüden von Liebesgeflüster. Barocke Zi- 
tate, die schön klingen. Sie entlarven den Kitsch der Liebes- 
mythologie. In der happeninghaften Kunst von N. de Saint- 
Phalle verbindet sich Revolte mit Eleganz und naivem Esprit. 


Bilder in zwei Stunden — 

Größe nach Wunsch 

Claude Givaudin nennt neuerdings seine Galerie am Boulevard 
Saint-Germain »magasin«, d.h. Laden. Er will darauf hin- 
weisen, daß die Galerie der Zukunft ein Bazar für Gadgets, 
Posters oder Multiples in begrenzter oder, besser noch, in un- 
begrenzter Auflage ist, um kapitalistische Spekulationen zu 
unterbinden. Hier werden keine Ausstellungen mehr, sondern 
Manifestationen veranstaltet, um Malerei im herkömmlichen 
Sinn in Frage zu stellen. Bereits seit langem greift Erro tradi- 
tionelle Auffassungen von Kunst an. Jede Serie seines Werkes 
attackiert gewisse Aspekte und Mythen der europäischen Kul- 
tur. Eine berühmte Zielscheibe von Erro war der Peintre 
maudit, das arme, verachtete Genie A la van Gogh oder Modi- 
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MAL- UND ZEICHNENSCHULE »DIE FORM« 


Bildende Kunst, Zeichnen und Malen in jeder Anwendung. Freie Malerei. Graphik. Vorbereitung für die Akade- 
mie. Ausbildung von Fachlehrern für Zeichnen an der Volksschule. Vorbereitung für Graphische Kunstanstalten. Kurse 
für Berufstätige (Ferienkurs Juli mit Sept.). Landschaftskurse. Studien im Tierpark. Semesterbeg.: 1.10., 1.4., 15.7. 
Eintritt jederzeit. Gegr. 1925. Leitung Hein König, 8 München 23b, Leopoldstr. 61. Postfach 204, Telefon 349344 





gliani. In den neuesten Arbeiten zeigt er sogar seine Respekt- 
losigkeit gegenüber dem Bild als Bild. Ihr Stil lehnt sich an 
Affichen an mit ihren sich wiederholenden und provozierenden 
Darstellungen. Aber Givaudins Dernier cri ist eigentlich fol- 
gender: In seiner Experimentierstätte für künstlerische Massen- 
demokratisierung projiziert er etwa 150 Diapositive von Erro- 
Bildern an die Wand. So ungefähr 30 in der Minute. Man wählt, 
was einem gefällt. Der Auftrag wird einem Kinoplakatmaler 
übergeben. Dieser verfertigt das gewünschte Bild in zwei Stun- 
den. Und was wichtig ist: in den angegebenen Größen. Givau- 
din gibt außerdem Geld für Untergrundfilme. Solche wurden 
in der letzten Saison von den Malern Martial Raysse oder 
Daniel Pomereulle hergestellt. Neuerdings werden Passagen des 
Dokumentarfilms über die Mai-Unruhen von J.-P. Prevost an- 
geboten. Beispielsweise sind »Die Besitznahme des Odeon- 
Theaters«, 7 Minuten lang, für 160 Franc oder »Barrikaden«, 
10 Minuten lang, für 230 Franc käuflich. 


Surreale Masken 

einer Maler -Bildhauerin 

Die Bildhauerin Arlette Curie, die in der Galerie Suzanne de 
Coninck ausstellte, begann als Malerin. Das Plastische und das 
Malerische entspringen bei ihr der gleichen psychischen Quelle: 
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Arlette Curie. 
»Phantasmagorie II«. 
Metallplastik. 1967 


dem Phantastischen. Auf ihren Bildern (bis ungefähr 1960) zei- 
gen sich vielköpfige Kinder, ferner bizarre Tiere, die sich zu 
Pflanzen und Blumen umformen. Eine naive, exotische Welt. 
Arlette Curies Malerei erzählt mit orientalischer Spontaneität 
Märchen aus 1001 Nacht. Der ambivalente Farbauftrag ver- 
bindet Trauer mit Heiterkeit. Das Hintergründige in dieser 
Bilderwelt streift den Bereich des Dämonischen, der besonders 
in der Serie von Masken seinen Ausdruck findet. Arlette Curie 
fügt sie aus Muscheln, Federn, Seerosen und Steinen zusammen. 


Es lohnt sich! Es lohnt sich! 


_ Preise stark herabgesetzt Preise stark herabgesetzt 
® für Schreibmaschinen aus für Schreibmaschinen aus 
Vorführung und Retouren, Vorführung und Retouren, 
trotzdem Garantie u. Umtausch- trotzdem Garantie u. Umtausch- 
recht. Kleinste Raten. Fordern recht. Kleinste Raten. Fordern 
Sie Gratiskataloeg 724 M Sie Gratiskatalog 724 M 


NOTHEL::2:.27: NOTHEL:NHERE 


34 GOTTINGEN, Postfach 60] 34 GÖTTINGEN, Postfach 601 
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Ihr Surrealismus evoziert und parodiert Angst vor den Geistern 
als Bedrohung durch das eigene Unbewußte. Durch Raum und 
Materie findet diese phantastische Welt dichteren Ausdruck in 
der Plastik. Die Formen in Ton geben abstrakte Analogien zu 
Pflanzen. Die Metallskulpturen, im Format weiter ausladend, 
zeigen einen Surrealismus mit archaischen Brechungen, mit 
labyrinthischen Kreisen. Wolfgang Saure 


Holland 
ROTTERDAM 


Manzüs Pforte für die Laurentskirche 

Die Stadt Rotterdam hat ihre im Krieg total zerstörte Große 
Kirche oder St.-Laurents-Kirche stilgerecht (späte Backsteingotik) 
wieder aufgebaut. Eine alteingesessene Firma am Platze, die 
Packhuismeesteren, hat nun zur Feier ihres 150Jährigen Beste- 
hens der Bevölkerung ein Geschenk gemacht: ein bronzenes 
Portal für den Haupteingang. Am 22. November wurde es 
feierlich enthüllt. Man trat an keinen Geringeren als Giacomo 
Manzü heran, den Meister der »Pforte der Liebe« am Salzbur- 
ger Dom und der » Pforte des Todes« an der Peterskirche in Rom, 
und trug ihm die künstlerische Gestaltung an. Als man ihm die 
Wahl der Thematik freistellte, kam ihm die Erleuchtung: Krieg 
und Frieden. Ein urmenschliches Anliegen, das den Einsatz 
lohnt. Wie sehr er um die endgültige, befriedigende, wohlaus- 
gewogene Lösung gerungen hat, geht aus der Vielzahl der Ent- 
würfe hervor, die, in Bronze gegossen, in einer im Boyman-van 
Beuningen-Museum aufgestellten Ausstellung »Studien zur 
Tür der St.-Laurents-Kirche« zu sehen sind. 

Die Tür ist zweifellos Manzüs reifstes und genialstes Werk aus 
einem Guß, das eine Reihe von Motiven, die er seit Jahrzehnten 
vorantreibt, Mutter und Kind, Frau und Partisanenleichnam, 
Kain und Abel, zu einer großartigen Synthese vereint. Es ist 
die erste nahtlose Bronzetür, die wie ein Schmuckstück gear- 
beitet ist. Die riesigen Reliefplatten sind nach dem antiken Ver- 
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Giacomo Manzü. 
Tür für 

die Laurentskirche 
Rotterdam. 1968. 
Bronze 


fahren der »cera persa«, des verlorenen Wachses, gegossen. » Gera 
persa« bedeutet, daß kein Gipsmodell in Reserve steht, von dem 
notfalls ein zweiter Abguß gemacht werden kann, sondern die 
auf 400 Grad erhitzte Metallegierung tritt an die Stelle des aus- 
geschmolzenen und verdunsteten Wachses. Wenn der Guß miß- 
lingt, dann ist nicht nur das Wachs, sondern die gesamte Ar- 
beit verloren. Aber diese Methode gibt dem Metallguß am 
meisten Leben; kein Fingerabdruck, kein Grat, keine persön- 
liche Handschrift des Ton-Originals wird abgeschwächt. 

Gewiß, Manzüs Stil ist gegenständlich, und die Beherrschung 
der menschlichen Figur mag als konventionell bezeichnet wer- 


den. Aber nur für den oberflächlichen Betrachter. Die expres- 
sive Kraft beruht nicht allein auf der unmittelbaren Aussage 
des Dargestellten, sondern gleichermaßen in der Atmosphäre, 
die dazwischen entsteht. Eine noble, humane Sprache, die der 
schwer heimgesuchten Bevölkerung von Rotterdam direkt zu 
Herzen gehen wird. 


Italien 
FLORENZ 





Begegnung von Nachtiwvelt 
und Tagwelt 


Begegnung mit einem Wiener am Arno! Christoph Donin (geb. 
1950) hat zwar außer in seiner Heimat in Hannover, Stavanger, 
Stockholm, Warschau, Ankara, Istanbul, Johannesburg, Wa- 
shington und Tokio Einzelausstellungen gehabt; trotzdem ist 
man überrascht, wenn man unverhofft in Florenz diesem eigen- 
willigen Vertreter des Visionär-Irrealen gegenübersteht. Beson- 
ders interessant ist seine zufällige Konfrontierung mit Losi Ci- 
nello, der zu dem festen »Stock« der Galleria Arno zählt. Die 
Palette des Nordländers ist kühl: ein tiefes Preußischblau und 
ein perlmuttschimmerndes Weiß mit einigen Terra-di-Siena-La- 
suren erinnern an frühe flämische Landschaften, während der 
um zwei Jahre ältere Piacentiner in roten und rosa Tönen 
schwelgt und seine Bildfläche nach der Art Gentilinis eher geo- 
metrisch-graphisch aufteilt, wie ein Bühne, auf der Kafkasche 
oder Andersensche Wesen agieren. Donin dagegen — und das 
unterscheidet ihn von den Meistern der Wiener Schule, die in 
virtuoser graphischer Superpräzision glänzen — malt so sympa- 
thisch »schlampig«. Er läßt dem Zufälligen Spielraum, und 
doch ist alles wohlgebaut und ausgewogen. Weit davon ent- 
fernt, primitiv zu sein, sind seine Wesen teils der Fabelwelt (er 
hat eine Schwäche für Frauen mit Fischschwanz) entlehnt, teils 


sind es biedere mollige Touristinnen. Dabei wird die - wenn 
man so will — literarische Aussage übertönt durch die farbliche 


Stimmung des abstrakten Fleckgefüges von lunarer Transpa- 
renz bzw. nächtlich-geheimnisvoller Tiefe. In der Traumwelt 


Cinellos scheint indessen die Sonne. 





ROM 


Streifzug durch römische Galerien 

Die Galleria Nuova Pesa wartet mit den Arbeiten aus den Jahren 
1965 bis 1968 von Fausto Pirandello, dem 1899 geborenen Sohn 
des Dichters Luigi Pirandello, auf. Wir kennen ihn aus den er- 
sten Jahren seines Schaffens als Vertreter der futuristischen, ans 
kubistische grenzenden Richtung, oft etwas wirr und schwer les- 
bar. Mit dem Alter ist er wesentlich figürlicher geworden, auch 
wenn ein ironisch-sarkastischer Zug dominierend ist. Die Baden- 
den — sein Lieblingsthema — haben in Pose und Ausdruck 
stets etwas Bizarres, Verrenktes, beileibe nichts Schönes, obgleich 
die Farben oft von lieblicher Sensibilität sind, sparsamst verteilt 
mit viel freiem Raum, der atmet. Man könnte ihn heute einen 
aktuellen italienischen Expressionisten nennen. 

»La Galleria« von Siniscalco im Hilton-Hotel zeigte zum ersten 
Mal in Italien den in Frankreich bereits in manchem Museum 
bewahrten Maurice Loirand, einen der »echten« Peintres nails, 
die nur so und nicht anders malen können. Ein solch reiner Tor 
ist Loirand, geboren 1922 in Montagne (Loire-Atlantique). Er 
zählt zu den ersten seines Schlages und wurde 1966 mit dem 
Preis Pinneau-Chaillou ausgezeichnet. Saftig grün sind seine 
Wiesen, die Loire fließt quer durch die Leinwand, vorbei an 
säuberlichen Siedlungen, mennigrote Kräne, Hängebrücken und 












































Maurice Loirand. »Port de Nantes« 


Masten geben mit sicherem graphischen Zeichen die Hafen- 
stimmung wieder. Eine ordentliche, liebenswerte Welt, in der 
nur das Platz hat, was dem Wach-Träumenden Freude macht 
und was dementsprechend auch beim Beschauer gute Laune aus- 
löst. 

Genau das Gegenteil ist bei Giuseppe Guereschi der Fall, dessen 
riesige Leinwände neuesten Datums (1966 — 1968) in der Galle- 
ria il Fante di Spada gehängt sind. Hier ist alles Programm 
und Problematik. Guereschi will ein Laienprediger in der Wüste 
sein. Er führt kontinuierlich einen Dialog mit dem Tod, und 
alle Gegenstände, die er in plakathafter Technik vereint, haben 
eine symbolische Aussage. Allein der Aufbau seiner Bilder ist 
revolutionär. Sie haben vier bis fünf Ebenen, drei bis vier flach 


und zweidimensional gestaltet, die letzte — sie drängt bereits 
aus dem Rahmen — superplastisch. Unwillkürlich tastet man, 


ob es sich nicht um eine Collage handelt. Aber dem ist nicht so. 
Meist sitzt der Kopf (Stoffdrapierung ersetzt den Körper) auf 
einem Stuhl. Ein sonderbarer Heiliger, dieser Guereschi, der, 
1929 in Mailand geboren und in Mailand lebend, an die 50 Ein- 
zelausstellungen aufweist und in über 100 Sammelausstellun- 
gen im In- und Ausland die italienische Avantgarde der neuen 


Figuration vertrat. Blida Heynold-von Graefe 


Polen 
WARSCHAU 


Kräftig anwachsender 

Neoexpressionismus 

Unter den Kunstausstellungen in Warschau nimmt das alle 
zwei Jahre veranstaltete Festival der Schönen Künste einen 
hohen Rang ein. Es umfaßt die klassischen Disziplinen: 
Malerei, Bildhauerei, Graphik und Gewebe. Diese junge Ver- 
anstaltung (das Festival 1968 war das zweite) erwarb sich be- 
reits den Ruf eines maßgebenden kulturellen Ereignisses. Die 
Veranstalter steckten sich das Ziel, auf die gemeinsame, von 
Vertretern verschiedener Disziplinen aufgenommene Proble- 


Barocke Marmorkamine und Tischplatten liefern 
wir nach Ihren Angaben oder nach alten Vor- 
lagen in echter Handarbeit. 


MARMOR OBERMAIER 


8 München 90, Welfenstraße 42, Telefon 4441 88 
4 Düsseldorf, Fährstraße 27, Telefon 305394 
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Kiejstut Bereznicki. »Stilleben mit Brief« 


matik in der Kunst hinzuweisen, ihre konvergenten Tendenzen 
und Einstellungen in allen Kunstgebieten darzulegen. Die 
Einteilung wurde somit nicht durch formelle Bedingungen be- 
stimmt, sondern aufgrund sich nahestehender künstlerischer 
Erwählung im Bereich der Ideen, auf der Ebene der Weltan- 
schauung. Am deutlichsten tat sich die Neofiguration kund. 
Diese Tendenz, deren sich eigentlich alle bewußt waren und 
deren Anzeichen auf vielen Kollektiv- und auf einigen indivi- 


duellen Ausstellungen fühlbar wurde, trat zum ersten Male mit 


voller Kraft — sie könnte als Repräsentation der Generation der 
Dreißigjährigen bezeichnet werden — auf. In der Malkunst be- 


stimmt aus weiter Entfernung Bacon diese Richtung, die vom 
Klima der Unruhe, der Hervorhebung der Häßlichkeit, der 
Obsession der Angst, einer unheilverkündenden Erotik gekenn- 
zeichnet ist — von der Atmosphäre irrationaler Schreckbilder. 
An die Spitze dieser Richtung tritt das bewußt gestaltete, reife 
Schaffen Juliusz Narzyniskis, das einzig die Rahmen emotionel- 
ler Lösungen sprengt; als interessante Individualitäten lassen 
sich junge Maler verzeichnen: Stanistaw Masiak, Ryszard Gie- 
ryszewski, Marek Sapetto und Wiestaw Szamborski. Die Bild- 
hauerei, eine der Malkunst ähnliche Ausdrucksweise suchend, 
spricht vornehmlich durch die Form der menschlichen Gestalt. 
Die interessantesten und stilistisch gänzlich verschiedenen Pla- 
stiken brachten zwei jung sich auszeichnende Künstler: Adolf 
Ryszka die Konzeption einer Umgestaltung organischer, biolo- 


ard Wojciechowski lyrische, defor- 
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mierte Frauengestalten voller Erotik. In der Graphik nahm u. a. 


scher Formen und Ay. 


Jacek Gaj eine verwandte Problematik auf. 

Es gab weiter viele Werke, deren Wurzeln im Surrealismus 
stecken; noch zahlreicher waren jene, die an die Traditionen 
des Symbolismus und des Sezessionsstils anknüpfen. In diese 
Reihe sind zu stellen: die beunruhigenden Werke von Kiejstut 
Bereznicki und die magische, »apokryphe« Kunst von Zbigniew 
Makowski, zahlreiche graphische Arbeiten (Mieczystaw Ma- 
jewski, Henry Ptociennik, Roman Opatko, Jözef Gielniak) sowie 
die in ihrer Form geschlossenen und in ihrer Monumentalität 
strengen Skulpturen von Kazimierz Zywuszko. Am entgegenge- 
setzten Pol finden wir die vom Konstruktivismus herkommende 
Strömung intellektueller Kunst. Die Eigenart dieser Strömung 
ergibt sich in Polen durch die eigene avantgardistische Tradi- 
tion. In solchen Werken verwischt sich oft die Grenze zwischen 
Malerei und Bildhauerei; die eindeutigen, außergewöhnlich 
reinen und präzisen Konstruktionen in Metall von Krystian 
Jarnuszkiewiez sind die interessanteste Verwirklichung dieser 
Art von Schöpfungen. Auf solchem Hintergrund empfinden wir 
die auf unmittelbarer Relation zur Natur verbliebene Malerei 
als »museal«, und das nicht allein Werke (nur wenige befinden 
sich auf der Ausstellung) von Malern, Anhängern der realisti- 
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schen Kunst, sondern auch von Schönheitssinn gezeichnete Ar- 
beiten von Koloristen. 
Das Warschauer Festival bot keine Offenbarungen im Sinne 
neuer Richtungen oder auch neuer Individualitäten, dagegen 
brachte es eine andere Erscheinung an den Tag: die kräftige, 
anwachsende Welle des Neoexpressionismus, der an die Tradi- 
tionen der polnischen Plastik aus der Wende vom 19. zum 
20. Jahrhundert anknüpft. In allen Disziplinen der Festivalaus- 
stellungen wurden Preise zuerkannt. Medaillen erhielten — im 
Gebiet der Malkunst: Kiejstut Bereänicki (in Gold), Ryszard 
Gieryszewski (in Silber), Andrzej Strumitto (in Bronze); für 
Bildhauerwerke: Ryszard Wojciechowski (in Gold), Kazimierz 
Lukasz Zywuszko (in Silber), Krystian Jarnuszkiewicez (in 
Bronze); für Graphik: Mieczystaw Majewski (in Gold), Jan 
Lesniak (in Silber), Zbigniew Lutomski (in Bronze). 

Wiestawa Wierzchowska 


NACHRICHTEN 


AMBERG. Die Rosenthal AG, Selb/Bayern, errichtet in Am- 
berg (Oberpfalz) eine neue Produktionsstätte für Glas. Die Ge- 
samtkosten betragen etwa ı2 Millionen DM. Entworfen wurde 
das Glaswerk, das durch Konstruktion und Architektur im Indu- 
striebau neue Maßstäbe setzen dürfte, vom Bauhaus-Gründer 
Professor Walter Gropius und seinem Architekten-Team TAC 
(The Architects Collaborative). Das Kernstück bildet das 20 Me- 
ter hohe Mittelschiff mit Dreiecksprofil, in dem sich die Glas- 
schmelzöfen und die Glasformgebung befinden. Das bei den 
extrem hohen Raumtemperaturen wichtige Problem der Be- 
und Entlüftung meisterte Gropius ohne Lüftungsmechanik. Die 
als senkrechte Glasjalousien ausgeführten Außenwände des 
Miittelschiffs können der Außentemperatur entsprechend so weit 
geöffnet werden, daß die Glashütte an beiden Längsseiten völ- 
lig offen steht und von den Innenhöfen Frischluft in die Hütte 
strömt. Sie nimmt die überschüssige, lästige Wärme auf und 
gelangt infolge der strömungstechnisch günstigen Form des 
Hüttendaches über einen First-Lüfter wieder ins Freie. Diese 
beidseitige Öffnung der Hütte ergibt einen ungewöhnlichen 
Effekt: Man glaubt im Freien unter einem überdimensionierten 
Sonnendach aus Beton zu arbeiten. Um den hochaufragenden 


Mitteltrakt gruppieren sich Flachbauten, in denen sich die An- 
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Die neue Produktionsstätte für Glas der Rosenthal AG in Am- 
berg. (Modellaufnahme: Rosenthal-Bilderdienst) 


lagen für Energieversorgung und -verteilung, Betriebswerk- 
stätten, die Randbearbeitung der Gläser, Sanitäranlagen sowie 
ein Aufenthaltsraum für die Belegschaft befinden. Der erste 
Bauabschnitt des Projektes soll Mitte 1969, der zweite Anfang 


1970 in Betrieb genommen werden. 


AMSTERDAM. Füreinen sehr hohen Betrag hat das Gemeente 
Museum in Amsterdam drei jener Plastiken erworben, die Karel 
Appel im vorigen Jahr geschaffen hat. Anläßlich dieses Ereig- 
nisses wurde im November 1968 im Gemeente Museum eine 
große Karel-Appel-Ausstellung eröffnet, die das Pariser Centre 
National d’Art Contemporain der Fondation Salomon Roth- 
schild zusammengestellt hat. Die Ausstellung bleibt bis zum 
5. Januar für das Publikum zugänglich. Die letzten Werke des 
Künstlers sind nicht mehr aus Holz gearbeitet, sondern aus 
Polystyreen. M.P. 


KÖLN. Die erste »Deutsche Möbelmesse« in Köln wird vom 
50. Januar bis 2. Februar 1969 stattfinden und im zweijährigen 
Turnus wiederholt werden. Von dieser neuen Veranstaltung 
wird die Internationale Möbelmesse Köln, die in den geraden 
Jahren durchgeführt wird, nicht berührt. Bereits jetzt haben 
580 Unternehmen der deutschen Möbelindustrie und des Serien- 
möbel schaffenden Handwerks aller Angebotsgruppen ihre 
Teilnahme vormerken lassen. 


KÖLN. Vom Frühjahr 1969 an bietet das Wallraf-Richartz-Mu- 
seum in seiner modernen Abteilung einen breiten Überblick 
über die künstlerischen Tendenzen der Gegenwart. Als Dauer- 
leihgabe wurden dem Museum aus der Aachener Sammlung 
Irene und Dr. Peter Ludwig über 70 Werke nachinformeller 
Malerei übereignet; vornehmlich bedeutende und großformatige 
Zeugnisse amerikanischer und englischer Pop-art (etwa Lichten- 
p 


stein, Rauschenberg, Oldenburg, Warhol), des Hart-edge Paint- 


ing und der Op-art (Albers, Vasarely) und Arbeiten von Soula- 
ges, Wols, Tinguely und Yves Klein. Rechnet man den ohnedies 
respektablen Eigenbesitz des Museums an bedeutenden Werken 
unseres Jahrhunderts noch hinzu, so hat Köln bald eine der 
größten und lebendigsten Sammlungen der Moderne in Europa. 
Problematisch ist noch die räumliche Unterbringung dieser 
Kollektion. hjm 


KÖLN. Max Klinger (1857 — 1920), dessen Werk als Bildhauer, 
Maler und Graphiker kennzeichnend für die deutsche Kunst 
um die Wende vom 19. zum 20. Jahrhundert ist, schuf 1892/95 
eine seiner wichtigsten Skulpturen: die Marmorfigur der »Sa- 
lome«. Sie wurde von Studien und zwei Gipsmodellen vor- 
bereitet. Eine der Modellbüsten ist jetzt vom Wallraf-Richartz- 
Museum erworben worden. Der Tradition der Antike bewußt 
folgend, hat der Künstler die Plastik farbig gefaßt. Der male- 
rische Effekt, der heute ein wenig fremdartig wirkt, erhöht 
den kühlen Reiz dieser Frauengestalt aus dem deutschen »Fin 


de siecle«. 


OFFENBACH. Seine 13. Internationale Bilderbuch-Ausstellung 
eröffnete das Klingspor-Museum Ende November 1968. Bis 
Mitte März 1969 werden wieder die schönsten neuen Bilder- 
bücher aus etwa zwanzig Ländern ausgestellt, dazu Original- 
Bildfolgen von Künstlern und Kunststudierenden zu unver- 
öffentlichten Bilderbüchern. Wie schon im Jahre 1967 stellt 
das Museum gleichzeitig das freikünstlerische Schaffen eines 
bekannten Bilderbuch-Illustrators aus. So sind dieses Mal 
die oberen Räume den Bildern, Graphiken und Illustrationen 
der Malerin Lieselotte Schwarz gewidmet, die seit 1957 im Ver- 
lag Heinrich Ellermann, München, ihre leuchtend-farbigen 


ilderbücher herausgebracht hat. 
Bilderbücher | gebracht hat 


PARIS. Die große Kunstsammlung der aus einer deutsch-jüdi- 
schen Familie stammenden amerikanischen Schriftstellerin und 
Mäzenin Gertrude Stein, die 1946 in Paris starb, soll verstei- 
gert werden. Ihr Kern sind 38 Gemälde von Picasso, Braque, 
Matisse und anderen Avantgardisten. Der Wert der Samm- 
lung wird mit 23 Millionen DM angegeben. Sie darf laut 
Testament nur im ganzen veräußert werden. 





PARIS. Paris wird im Januar 1969 der große Treffpunkt aller 
französischen und ausländischen Fachleute sein, deren Arbeits- 
gebiet sich auf Möbel und Dekoration bezieht. Einmal findet 
vom ı6. bis 20. Januar die Fünfte Internationale Möbelfach- 
messe auf über 80 000 qm Ausstellungsfläche statt. Zum anderen 
wird die Vierte Internationale Leuchtenfachmesse vom 15. bis 
20. Januar auf 8Sooo qm abgehalten. Einer wirklichen europä- 
ischen Ausstellung werden die Besucher der Dritten Internatio- 
nalen Fachmesse für Teppiche und Bodenbeläge beiwohnen, die 
vom 15. bis 20. Januar auf 14000 qm Fläche stattfindet. Alle 
drei Ausstellungen werden auf dem Ausstellungsgelände der 
Porte de Versaille abgehalten. Red. 


PARIS. Weitaus die meisten Museumsbesucher der Welt haben 
die USA, wie eine soeben veröffentlichte UNESCO-Statistik 
für das Jahr 1965 ergibt. Damals wurden die 1900 Museen 
der Vereinigten Staaten von 188 Millionen Menschen besucht. 
Die Sowjetunion brachte es bei rund 1000 Museen auf 75 Mil- 
lionen Besucher. In der Bundesrepublik Deutschland kamen 
in die 438 Museen ı0 Millionen Menschen. AR 


RECKLINGHAUSEN. Der Kunstpreis »junger westen«, den 
die Stadt Recklinghausen im Jahre 1948 zur Förderung junger 
deutscher Künstler gestiftet hat, wird 1969 wiederum vergeben. 
Der ausgesetzte Preis beträgt DM 5000. Für das Jahr 1969 ist 
der Kunstpreis für Graphik ausgeschrieben. Eingeschickt werden 
kann vervielfältigende Graphik sowie Arbeiten, die nicht auf 
dem Vervielfältigungswege hergestellt sind, soweit sie eindeu- 
tig graphischen Charakter haben. Zum Wettbewerb sind alle 
deutschen Künstler zugelassen, die am 31. 12. 1969 nicht älter als 
55 Jahre sind. Die Anmeldung zur Beteiligung und die Einlie- 
ferung der Werke muß bis spätestens zum ı. Februar 1969 er- 
folgen. Anmeldeformulare und Wettbewerbsbedingungen kön- 
nen beim Sekretariat der Städtischen Kunsthalle Recklinghausen 


angefordert werden. 


ULM. In Ulm fand der große Deutsche Kunsthistorikertag statt, 
dem in diesem Jahre wohl wieder ein internationaler Kongreß 


folgen wird. Fast wichtiger als die Vorträge und Aussprachen 


Johann Zeckl. 
Prunk- 
monstranz, 
Darstellung 
der Seeschlacht 
von Lepanto 
I57i. 


Augsburg, 1708 


war das Erlebnis der Anschauung, insbesondere der gewaltigen 
Barockbauten der alten Klöster, zu denen zahlreiche Tagesaus- 
flüge hinführten (Weingarten, Obermarchthal, Schussenried, 
Steinhausen). Dazu in Beziehung stand die einzigartige Barock- 
Ausstellung im benachbarten Augsburg, die die Werke der welt- 
berühmten alten Goldschmiedekunst (im ganzen 80 000 Stücke) 
zeigte. Dabei war eine weltliche und eine geistliche Schatzkam- 


I/ır 


mer zu sehen — vollständig mit Originalen ausgestattet. Es 
gab im ı7. Jahrhundert dort fünfmal soviel Goldschmiede wie 
in dem dafür ebenso berühmten Paris. Auf diese Ausstellung 
hatte zuvor ein Kongreßvortrag des Museumsleiters, Professor 
Bruno Bushart, vorbereitet, ebenso des Professors Fleischhauer 
auf die »schwäbische Baukunst«. Der ausgezeichnete Ausstel- 
lungskatalog wiegt fünf Pfund! Viel bewundert wurde die be- 
rühmte große silberne Monstranz, auf der die Seeschlacht von 


Lepanto dargestellt ist — alles in Silberdraht und Goldrelief 
ausgeführt (aus der ehemaligen Universität in Ingolstadt). 
K.H.B. 


WIEN. Ein großes Altargemälde, »Die Verklärung des heiligen 
Nepomuk«, ein Meisterwerk des österreichischen Barockmalers 
Martin Kremser-Schmidt, ist aus der gotischen Pfarrkirche von 
Niederanna unweit Krems gestohlen worden. Es ist der siebte 
Einbruch dieser Art während der letzten Wochen in Österreich. 


AUSSTELLUNGEN 


AUGSBURG. Holbein-Haus: Picasso-Graphik (bis ı2. Januar). 


BADEN-BADEN. Staatliche Kunsthalle: Henry Moore, Plastik, 
Zeichnung (bis ı2. Januar). 


BAMBERG. Neue Residenz: Oberfränkische Kunstausstellung 
1968 (bis 6. Januar). 


BAUSCHLOTT bei Pforzheim. Künstlergilde Buslat: »Die 
Welt, in der wir leben«, Jahreswende-Ausstellung der Künstler- 
gilde; Maler, Graphiker, Bildhauer und Handwerkskünstler 
(bis 6. Januar). 


BERLIN. Akademie der Künste: Ausstellung der Abteilung Bil- 
dende Kunst (bis 5. Januar). 

Galerie Nierendorf: Hertha Neumann, Ölbilder, Aquarelle (bis 
18. Januar). 

Haus am Waldsee: Bernard Schultze, Gemälde, Materialbilder, 
Zeichnungen, Graphik (3. Januar bis 9. Februar). 

Galerie Ben Wargin: Hansjoachim Spesshardt und Manfred 
Garstka; Ausstellung von Graphiken, u. a. aus der Edition Hake 
(bis Ende Januar). 


BERN. Berner Galerie: Walter Wesmüller, Gemälde, Graphik 


(11. Januar bis 31. Januar). 


BOCHUM. Städtische Kunstgalerie: Phillip King und Bridget 
Riley, Plastiken, Malerei (bis 4. Januar). — HAP Grieshaber 
(4. Januar bis 23. Februar). 


BREMEN. Paula-Becker-Modersohn-Haus: Ursula Sax und 
Otmar Alt, Malerei, Graphik, Plastik; Nikolaus Störtenbecker, 
Malerei, Graphik (11. Januar bis 23. Februar). 


DARMSTADT. Kunsthalle: Peter Kröger, Leo Leonhard und 
Oswald Michel, Graphik und Gegenstand (4. Januar bis Mitte 
Februar). — Marie Krüger, Aquarelle (11. Januar bis Mitte 
Februar). 


DORTMUND. Museum am Ostwall: Kunst und Kunststoff (bis 
5. Januar). 


DÜSSELDORF. Städtische Kunsthalle: Oswald Petersen, Öl- 
bilder, Aquarelle, Zeichnungen (bis 5. Januar). 

Galerie Nebelung: Peter Janssen, neueste Bilder, Skulpturen 
sowie Bilder verschiedener Künstler; alte Versteinerungen (bis 
Mitte Januar). 

Galerie Paffrath: Winterausstellung (bis Ende Januar). 

Galerie Wendtorf: Jozef Jankovic, Plastik, Bilder (17. Januar 
bis 27. Februar). 
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Künstler-Verein Malkasten: Curt Schürz, Glasobjekte, Material- 
bilder (7. Januar bis ı. Februar). 


DUISBURG. Wilhelm-Lehmbruck-Museum: Madonnen aus 
dem 14.— 18. Jahrhundert (bis 19. Januar). 
Galerie Atlantis: Hans Laabs (7. Januar bis 5. Februar). 


ESSEN. Museum Folkwang: E. L. Kirchner, Aquarelle (bis An- 


fang Januar). 


FRANKFURT. Kunstverein: Neue Sachlichkeit, Realismus in 
der Malerei der 20er Jahre, Gemälde, Aquarelle, Zeichnungen 
(bis 5. Januar). 

Galerie Daberkow: Rudy Pozzatti, Radierungen (Januar). 
Galerie Karl Vonderbank: Oskar Kokoschka, ı2 signierte Radie- 
rungen zu Aristophanes’ »Die Frösche«; Max Peiffer-Waten- 
phul, sieben signierte Farblithographien (bis Ende Januar). 
Karmeliterkloster: Orientalische Teppiche aus dem 16. bis 
18. Jahrhundert (bis Ende Januar). 


HAGEN. Karl-Ernst-Osthaus-Museum: Wilh. Wessel, Gemälde; 
Klaus Schultze, Keramikskulpturen; Barbara Haeger, Schmuck 
(4. Januar bis 2. Februar). 


HAMBURG. Altonaer Museum: Hans Leip, der Maler (bis 
5. Januar). 
Galerie Commeter: Picasso-Graphik (bis 30. Januar). 


HAMELN. Kunstkreis: Ikonen (bis 5. Januar). — Jürgen Brod- 
wolf und Karl Heinz Scherer, Malerei, Graphik, Objekte (11. Ja- 
nuar bis 9. Februar). 


HAMM. Städtisches Gustav-Lübcke-Museum: Altes Silber und 
Zinn (19. Januar bis 9. Februar). 


HANNOVER. Kestner-Gesellschaft: Richard Lindner, Bilder, 
Aquarelle (bis 26. Januar). — Jiri Kolär, Collagen (7. Februar 
bis 16. März). 


HEILBRONN. Kunstverein: Johannes Eidt, Graphik; Shiro 
Sasaki, Malerei, Rolf Overberg, Keramik (12. Januar bis 
2. Februar). 


KIEL. Kunsthalle: Landesschau 1968 schleswig-holsteinischer 
Künstler (bis 5. Januar). 


KÖLN. Wallraf-Richartz-Museum: Max Beckmann und die 
deutschen Expressionisten (bis 25. Februar). 
Kupferstichkabinett: Deutscher Expressionismus, Aquarelle, 
Zeichnungen (bis 23. Februar). 
Stadtmuseum: Sveagold und Wikingerschmuck (bis 6. Januar). 
Kunsthalle: Volkskunst aus Deutschland, Österreich und der 
Schweiz (bis 6. Januar). 
Handwerkskammer: Kölner Kunsthandwerk 1968 (bis ı2. Ja- 
nuar). 
Galerie Änne Abels: Deutsche Expressionisten, Kunst nach 1945 
(bis 31. Januar). 
Art Intermedia: Joseph Beuys, frühe Zeichnungen und Objekte 
(bis Mitte Januar). 
Galerie Besser: Lothar Maltzkath, Gemälde (bis Mitte Januar). 
Galerie Boisseree: Tamas Konok, Seidenmalereien (bis 20. Ja- 
nuar). — Salvador Dali, Graphik (22. Januar bis ı. März). 
Inter Art Galerie: Weihnachtsverkaufsausstellung für Freunde 
der Galerie (bis Ende Januar). 
Galerie K 235: Hans Martin Majer, Handzeichnungen, Druck- 
graphik (bis 6. Januar). 
Galerie Klang: Rolf Sackenheim, Zeichnungen, Radierungen 
(bis 10. Januar). 
Galerie Kümmel & Beilhartz: Guido Jendritzko, Objekte (bis 
15. Januar). 
Galerie Ricke: Accrochage (bis Ende Januar). 
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Pelze - 


seit der Steinzeit 
in Mode 


Von Anni Wagner 


1 Englischer 

Meister, um 1377. 

»Prinz Richard II. 

vor Schutzheiligen«. 
London, National Gallery 
English master, c. 1377. 
“Prince Richard Il. 

before patron saints”. 
London, National Gallery 





die Kunst 


und 


dlas schöne Heim 





Januar 1969 Heft 1 81. Jahrgang 


Pelzwerk als schützende oder schmückende Bekleidung ist seit alters 
sehr geschätzt. In vorgeschichtlicher Zeit mußten die Frauen die Felle 
der Tiere, die ihre Männer gejagt hatten, bearbeiten. Bereits früh ge- 
schah dies in oft kunstvoller Art. Pelzkleidung bot damals den besten 
Wärmeschutz, wurde aber schon in der Bronzezeit als Schmuck getra- 


gen. Die Germanen schätzten Bärenfelle, die Ägypter Umhänge aus 
Pantherfell. Vom Mittelalter bis zur Jetztzeit gibt uns die bildende 
Kunst Auskunft über den Grad der Beliebtheit von Pelzbekleidung. 


























Zunächst hat Gewänder und Mäntel, 


vor allem Festkleidung, mit Pelz verbrämt, 


man 
wobei man mit Vorliebe Marder, Füchse und 
Zobel verwandte. Letzterer durfte aber nur 


von adligen Personen getragen werden, und 


gar das Fell vom Hermelin, das man als Sym- 


bol der Reinheit und Unschuld ansah, war 
allein den Herrschern vorbehalten. Es ist klar, 
daß die Maler der Muttergottes und den Hei- 


Pelze 


ligen aus fürstlichem Geblüt mit Hermelin 
verzierte Gewänder zuteilten. So sehen wir 
auf Bildern des 14. und 15. Jahrhunderts die 
Gottesmutter umhüllt von einem kostbaren 
Mantel. Auch die Hl. 
e sind vielfach mit pelzverbrämten 
iten Schulter- 
attet. Heilige 


itzen ebenfalls Umhänge aus 


hermelingefütterten 
Drei Kön 
Gewändern oder auch mit b 
kragen aus Hermelin aus 


von Adel b 


Hans Mielich (1516— 1573). 
Bildnis des Münchner Patriziers 
Andreas Ligsalz«. 
München, Bayerische Staatsgemäldesammlungen 
Jan Steen (um 1626 bis 1679). 
»Die Liebeskranke« (Ausschnitt). 


München, Bayerische Staatsgemäldesammlungen 


Hermelin, so zum Beispiel die Schutzheiligen 
des englischen Prinzen Richard II. auf einem 
Gemälde von 1377 (Abb. ı). Die hl. Ursula 


hat mit ihren jungfräulichen Begleiterinnen 
auch das Anrecht auf Pelz und sogar Herme- 
lin. Im 16. Jahrhundert wurde es für den 
Adligen und auch den vornehmen Bürger eine 
Selbstverständlichkeit, mit einem über die 


Schulter fallenden Pelzkragen zu erscheinen. 


Hans Mielich (1516— 13573). 
“Portrait of the Munich patrician 
Andreas Ligsalz”. 


Munich, Bayerische Staatsgemäldesammlungen 


3 Jan Steen (c. 1626— 1679). 


“The love-sick woman” (detail). 
Munich, Bayerische Staatsgemäldesammlungen 





Sie trugen diesen selbst im Sommer. Dürer 
hat uns mehrere Gemälde mit den Porträts 
solch vornehmer Herren hinterlassen. Ob er 
nun den Kaiser Maximilian malte oder die 
Nürnberger Patrizier Hans Imhoff und Jakob 
Muffel, immer tragen sie einen prächtigen 
Pelzkragen über die Schultern gebreitet, der 
ihrer äußeren Erscheinung erst die rechte 
Würde verleiht. Besonders eindrucksvoll wirkt 
der große Schulterkragen auf dem Porträt des 
Münchner Patriziers Andreas Ligsalz, das der 
Maler Hans Mielich (1516-1575) gemalt hat 
(Abb. 2). Man bewundert die Sorgfalt und 
das hohe Können des Malers, wie er die Struk- 
tur des Pelzes herausgebracht hat. Im ı7. Jahr- 
hundert wurde pelzverbrämte Kleidung auch 
in breitesten Kreisen üblich. Das prägt sich in 
der Häufigkeit aus, mit der auf allen mög- 
lichen Genreszenen Pelzkleidung zu sehen ist. 
Namentlich auf den Gemälden der Nieder- 
länder dieser Zeit erscheinen immer wieder 
Frauen, die pelzgefütterte Jacken tragen, so- 
wohl bei festlichen Gelegenheiten wie aber 
auch bei Hausarbeit und sonstigen alltäglichen 
Verrichtungen (Abb. 3). 

Im 18. Jahrhundert kamen vor allem Kopf- 
bedeckungen und Muffe aus Pelz in Mode. 
Pelz als Scnmuck von Mänteln und Umhän- 
gen blieb weiterhin beliebt (Abb. 4 und 5). 
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\llmählich bürgerte es sich ein, ganze Mäntel 
mit Pelz zu füttern, aber erst im 20. Jahrhun- 
dert kam man auf die Idee, bei Damenmän- 
teln den Pelz nach außen zu tragen. Heute ist 
der Pelzmantel ein beliebtes Kleidungsstück 
der Allgemeinheit. Und die Art der Felle, die 
man wählt, ist nur noch eine Frage des Gel- 


des, nicht aber des Standes. 


Pelze 





4 Joseph Karl Stieler 
(1781— 1858). 
»Porträt von Caroline, 
Gräfin Holnstein«. 
lus der Schönheitsgalerie, 
\ymphenburg, Schloß 

5 Henri de Toulouse-Lautrec 
(1864 — 1901). 
» Frau mit Pelzkragen 
und Muff«. Zeichnung 

6 Jacques Louis David 
(1748 — 1825). 
»Die Krönung Napoleons I. 
und der Kaiserin 
Josephine« (Ausschnitt). 


Paris, Louvre 


4 Joseph Karl Stieler 
(1781 1858). 
“Portrait of Caroline, 
Countess Holnstein”. 
From the Gallery of Beauties, 
Nymphenburg Palace 


5 Henri de Toulouse-Lautrec 


(1864— 1907). 
“Woman with fur collar 


and muff”. Drawing 


6 Jacques Louis David 


(1748-1825). 

“The Crowning of Napoleon 1. 
and Empress 

Josephine” (detail). 

Paris, Louvre 





undel Bab 


Eine 
Bildhauerin 


in Schweden 


Von Raıner Papendık 
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Was einem künstlerischen Menschen zutiefst 
und wesentlich gemäß ist, das drängt zum 
Ausdruck. Je nach Charakter und Tempera- 
ment ist Geduld im Spiel oder ein jähes Auf- 
brechen des Gestaltungswillens. Bei Gundel 
Bab, der in Stockholm ansässigen Bildhauerin, 
war es ein langer Weg, der über das Sichbe- 
scheiden mit äußeren Lebensumständen zum 
endlichen und langsamen Keimen der stets im 
Wesensgsrund drängenden künstlerischen Kraft 
führte. Ihre erste künstlerische Ausbildung er- 
hielt die 1903 als Tochter eines Arztes und 
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Wissenschaftlers in Berlin geborene und in 
München aufgewachsene Künstlerin nicht, 
wie es ihr Wunsch gewesen wäre, als Bild- 
hauerin, sondern an der Riemerschmidschen 
Kunstgewerbeschule u. a. bei Professor Ehmke. 
Später wurde sie dann als Gebrauchsgraphi- 
kerin in Berlin ansässig. Erst anläßlich eines 
Besuches in München, 1958, erfüllte sich ihr 
jahrelang gehegter Wunsch, zur Skulptur zu 
kommen; sie begann als Schülerin bei dem 
Bildhauer Toni Fiedler, der später in Rom 
Aber die Arbeit in 


Professur erhielt. 


eine 





























































































































































































































































































































Fiedlers Atelier wurde schon 1959 durch die 
umwälzenden weltpolitischen Ereignisse und 
die daraus sich ergebende Übersiedlung nach 
Schweden jäh gehemmt. Es dauerte nochmals 
zehn Jahre, bis Gundel Bab sich wieder der 
Skulptur widmen konnte. 1950 erhielt sie end- 
lich Gelegenheit, an der Stockholmer Kunst- 
fachschule Abendkurse zu belegen, und sie 
richtete zunächst ihr Hauptinteresse auf das 
gründliche Einfühlen ins Holz als Gestal- 
tungsmaterial. Die hier gezeigte Skulptur aus 
Pockenholz, » Trost« (Abb. ı), datiert aus die- 


1 »Trost«. 1955. Skulptur 
aus Pockenholz. 
Höhe 25 cm 

2 »Triangel«. 1958. 
Terrakotta. 
Höhe etwa 20 cm 


1 “Consolation”. 1955. 
Sculpture of 
pitted wood. 
Height: 25 cms. 

2 “Triangle”. 1958. 
Terracotta. 


Height:c.20 cms. 


sen ersten Jahren der Auseinandersetzung 
mit diesem Werkstoff, der entgegen landläu- 
figer Meinung schwer zu bewältigen ist. 

Schon hier zeigt sich, daß Gundel Bab von 
einem thematischen Vorwurf, einer mensch- 
lichen Beobachtung oder inneren Erfahrung, 
ausgeht. Sie ist Frau, und das rein abstrakte 
Experimentieren mit der Form, wie es heute 
weithin das skulpturale Schaffen beherrscht, 
genügt ihr nicht. Zwar ist ihr die Form in der 
Plastik das Wichtigste — gewissermaßen eine 
Definition oder Synthese für ihre visuellen 


Sindrücke und Erlebnisse —, aber dennoch 
haben ihre Bildwerke daneben einen »literari- 
schen« Inhalt. Hatten sie es bei Barlach nicht 
auch? Gundel Bab löst sich nach und nach von 
Vorbildern und kommt Ende der fünfziger 
Jahre zu einem eigenen Ausdruck. Die Grenze 
zwischen Gegenständlichkeit und Abstraktion 
wird fließend. Ihre Bildwerke zeigen sich als 
Schauplatz eines Kampfes zwischen dem Ei- 
genleben des Dargestellten und von außen 
wirkenden Formkräften. Analog dem Men- 
schen, dessen Wesensgestalt geformt wird im 
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Wechselspiel von Innenleben und Umwelt. 
Es entstehen Terrakotten, die an die bizarren 
Felsgestaltungen der »Calanche« auf Korsika 
erinnern — gewachsenes Gestein, von der 
Witterung »bearbeitet« wie von der Hand 
eines titanischen Bildhauers (Abb. 2, 3 und 4). 
Klippenskulpturen nennt Gundel Bab denn 
auch diese Bildwerke, zu denen sie durch die 
faszinierenden Steinformationen an der 
schwedischen Küste angeregt wurde. Die Mo- 
tivwahl ist periodisch verschieden; längere 
Zeit beschäftigte sich die Künstlerin mit Va- 
















































































riationen zum Thema »Sängerin«. Hierhin 
verweist das »Festkonzert« (Abb. 5), eine Ar- 
beit, mit der Gundel Bab der Durchbruch zur 
strengeren, fast archaischen Form gelungen 
ist, die ihre neueren Arbeiten wie nach einem 
abgeschlossenen Reifeprozeß auszeichnet. 
Diese Figur, ursprünglich zur Ausführung in 
Metall gedacht, entstand schließlich doch als 
Terrakotta-Plastik, die aber — ein interessan- 
tes Experiment — mit Blattgold belegt wurde, 


um den skulpturalen Ausdruck des Themas 


deutlich werden zu lassen, der in dem stump- 









































































































































































































































































































































































































































































































































































































































































































































































































































































































































































































































































































































































































































































































































































































































fen Material der Terrakotta verlorengegangen 
wäre. 

Die Arbeiten Gundel Babs reifen langsam. So 
hat es zu einer Einzelausstellung, die einen 
Überblick über ihr Werk geben würde, bisher 
noch nicht gereicht — zumal da das Stock- 
holmer Kunstpflaster sehr hart ist. Dennoch 
gab es mehrere Durchbrüche ins Rampenlicht: 
Die hier vorgestellten Bildwerke waren in der 
letzten Zeit in verschiedenen Kollektivaus- 
stellungen in der Stockholmer Kunsthalle 
»Liljevalchs« zu sehen. 


3 »Drama«. 1959. 
Terrakotta. 
Höhe etwa 25 cm 

4 » Auf der Flucht«. 1959. 
Terrakotta. 
Höhe etwa 35 cm 

5 »Festhonzert«. 1964. 
Terrakotta, vergoldet. 
Höhe 37 cm 




























































































3 “Drama’”. 1959. 
Terracotta. 

Height: c.25 cms. 

4 “On the Flight”. 1959. 
Terracotta, gilded. 
Height: c.35 cms. 

5 “Gala Concert”. 1964. 
Terracotta. 

Height: 37 cms. 









































































































































































































































































































































Der abstrakte 
Impressionismus 
des 


hene NG 


Von Wolfgang Saure 
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1 Rene Laubies vor 
einer seiner Arbeiten 
in Tusche 

2 »Peinture, 1967 « 

1 Rene Laubies in 
front of one of his 
works in ink 

2 “Peinture, 1967” 








Durch die abstrakte Malerei erhielt das Land- 
schaftsbild eine neue, subjektive Dimension. 
Die Natur ging mehr und mehr in die Selb- 
ständigkeit der Malerei über. In ihr reflek- 
tierte sich Verinnerlichung. Zu den eigenwil- 
ligsten Malern, die diesen Prozeß vollzogen 
haben, gehört der Franzose Rene Laubies. In 
seinen ätherischen Farbstreifen und flockigen 
Flechten vibriert Erinnerung an Naturland- 
schaften. Laubies gibt poetische Andeutungen 
von Wasser oder Luft, von Sand und Moos. 
Seine Bilder tragen Namen von Städten, von 
Inseln wie »Djerba« oder »Milos«, die er als 
Maler besuchte, von Naturstimmungen wie 
im Bild »L’aurore«, die er erlebte. Er löst die 
Landschaft mit ihren Elementen in atmo- 
sphärische Farbvibrationen auf. Ein Vergleich 


mit dem Stil der Impressionisten, besonders 








En Na 


des späten Monet, liegt nahe. Facettierte 
Farbschichtungen werden zu einer luminösen 
Meer 


scheinen sich transparent zu mischen. Zugleich 


Stufenleiter aufgebaut. und Sonne 
entsteht ein unendlicher, zitternd bewesgter 
Raum. Die Subtilität der Töne ist zudem auf 
einer musikalischen Transposition begründet. 
Yin Vergleich zur Musik von Anton von We- 
bern drängt sich auf, der Naturgeräusche in 
esoterische Klangfiguren umsetzt. Chromatik 
und Duftigkeit von Laubies’ Palette erinnern 
ferner an chinesische Malerei. Der Pariser 
Maler, 1924 in Saigon geboren, ist Taoist. In 
seinen Bildern mag etwas von der Heiterkeit 
liegen, die zum kosmischen Lebensgefühl des 
Taoisten gehört. Laubies’ besonderes abstrak- 
tes Verfahren läßt die Assoziation auf das 
Wort des Tschuang-Tseu zu: Was gelehrt 





hit 
Hr ö 
EN RZ Kl 


De  elsin 


Kit 
* 


werden kann, lohnt das Lernen nicht. Auf 
Laubies’ Malerei übertragen, würde es bedeu- 
ten: Alles, was bezeichnet werden kann, lohnt 
nicht die Mühe des Malens. Der Reinheit und 
Askese dieser Peinture im wahren, traditio- 
nellen Sinn des Wortes entspricht ein eigens 
entwickelter technischer Prozeß. Laubies malt 
nur auf feinem glasiertem Papier, das die 
dünnflüssige Ölfarbe aufsaugen kann. Diese 
wird mit Pinsel, Rasierklinge oder einem Tuch 
aufgetragen. So lassen sich störende Farbver- 
krustungen vermeiden. Rene Laubies gehört 
bewußt keiner Kunstbewegung oder Galerie 
an. International bekannt wurde er von Paris 
aus durch weitverzweiste Ausstellungen, die 
von den USA bis Japan reichen. Laubies ist 
Träger des Feneon-Preises, zu dem er von dem 
Maler Jean Fautrier vorgeschlagen wurde. 
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Wilhelm Kohlhoff: Das Leben malen 


Fon Edgar Schindler 


ı »Paris, Place de la Concorde«. 1928. 


Öl auf Leinwand 


“Paris, Place de la Concorde”. 1928. 


Oil on canvas 
























































































































































































































































Der Maler, Graphiker und Bildhauer Wil- 
helm Kohlhoff wurde 1895 als Sohn eines 
Ostpreußen in Berlin geboren. Er begann als 
Porzellanmaler (wie Renoir) an der Staat- 
lichen Manufaktur, ist Autodidakt als Maler 
von Figürlichem, Bildnissen, Landschaften, 
Tierstücken, Stilleben und Blumen. Ein ganz 
ungewöhnliches Naturtalent. Einige Stich- 
worte zu seiner Entwicklung: 1914 Debüt auf 
der Großen Berliner Kunstausstellung. Seit 
1917 auf Anregung von Lovis Corinth Mit- 
glied der Sezession, deren Ausstellungen er 
regelmäßig beschickte. Kollektivausstellungen 
1919 in der Kestner-Gesellschaft Hannover, 
1920, 1925, 1926 bei F. Gurlitt in Berlin; 1931 
Deutsche Kunstgemeinschaft Berlin (Motive 
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2 »Kinderfasching«. 1965. Öl 

3 »Die spanische Brücke«. 1950. Öl auf Leinwand 
(Abbildungen 2 und 3 nach Klischees der Firma 
Ulrich & Co., Druckerei und Verlag, Nürnberg) 

2 “Children’s Carnival”. 1965. Oil 

3 “The Spanish Bridge”. 1950. Oil on canvas 
(figs. 2 and 3 after blocks from the firm of 
Ulrich & Co., Druckerei und Verlag, Nuremberg;) 








aus Paris und Südfrankreich). Kohlhoff wurde 
gerühmt als »einer der Besten, die das kost- 
bare Erbe Corinths verwalten und weiterbil- 
den« (1951 »Der Abend«, Spätausgabe des 
der Kunstfibel 
Bildwerke sagen« von Ulf Dietrich (Union 
Deutsche Verlagsgesellschaft Stuttgart/Berlin/ 


»Vorwärts«). In »Was uns 


Leipzig, 2. Aufl. o. J.) wurde unter die Bespre- 
chung von Meisterwerken alter Zeiten als 
eines der wenigen Bilder von Lebenden das 
Bild »Die Tenne« von Kohlhoff aufgenom- 
men. »Er dachte nicht, er malte«, heißt es 
hier von ihm. In dem Buche »Deutsche Ma- 
lerei der Gegenwart« von Richard Bie (Alex- 
ander Duncker Verlag, Weimar 1930) sind 
drei Werke von Kohlhoff abgebildet. Bie 
schrieb: »So ist der Maler Kohlhoff besessen 
und begierig auf die Farbe als Ausdruck des 
Lebensimpulses... Gerade darum muß ein 
Künstler wie Wilhelm Kohlhoff lebhaft. offen 
und herzlich begrüßt werden, weil aus dem 
Versteck und aus dem Gespinst seiner Kunst 
das immer seltene Glück der Form hervor- 
wächst.« Im Künstlerlexikon Thieme-Becker 
wurde Kohlhoff ausführlich gewürdigt; durch 
eine Hanfstaengl-Farbreproduktion wurde das 
Bild »Die spanische Brücke« weithin bekannt. 
Nach 1935 wurden acht Arbeiten Kohlhoffs 
als »entartet« beschlagnahmt (Paul Ortwin 
Rave »Kunstdiktatur im Dritten Reich«, Hei- 
delberg 1949). Kohlhoff malte eben nicht 
spitzpinselig, sondern schwelgerisch-malerisch 
improvisierend. Ein in der Berliner National- 
galerie hängendes Selbstbildnis von 1915 
wurde in die Schweiz verkauft. Um leben zu 
können, malte der ganz unpolitisch ein- 
sestellte Künstler Fresken mit Themen wie 
»Klaus Störtebeker«. Kurz vor dem Zweiten 
Weltkrieg wurde Kohlhoff nach Ankara be- 
rufen zur Ausstattung von Neubauten (Kemal 
Atatürk). Doch Hitler verbot die Arbeit deut- 
scher Künstler für das Ausland. Im Krieg als 
Landesschütze eingezogen, wurde Kohlhoff 
als Kriegsmaler eingesetzt. Sein Berliner Ate- 
lier mit vielen Arbeiten eing in Flammen auf. 
Nach dem Kriege wurde Kohlhoff in den 
Fichtelgebirgsraum und schließlich, 1949. 
nach Hof an der Saale, in der Nordostecke 
Bayerns, verschlagen. Hier erfuhr er von pri- 
vater und öffentlicher Hand manche Förde- 
rung. Die Stadt Hof ließ ihn Fresken und 
Seraffitos ausführen. Das Wandbild »Der 
Amtsschimmel« im Rathaus machte Kohlhoff 
bis nach Übersee bekannt. (Die neue Zeit 
führt den von Perückenträgern gerittenen 
Amtsschimmel aus dem Verwaltungsgebäude 
der Stadt.) Die Witwe von Lovis Corinth, Frau 
Charlotte Berend-Corinth, erfuhr aus der 
Presse in Amerika von dem Bild und schrieb 
1960 nach Hof: »Mein lieber Willem Kohl- 
hoff. Es hatte mich herzlich gefreut, als ich 
in der Zeitung von Ihren schönen Erfolgen 
las. Sie sind berechtigt, denn Sie wissen ja, 
wie sehr wir allesamt Ihr schönes Talent hoch 
geschätzt haben.« Im » Allgemeinen Lexikon 
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der Bildenden Künste des 20. Jahrhunderts«, 
herausgegeben von Hans Vollmer (3. Bd., 
Leipzig, E. A. Seemann, 1956), wird die Kunst 
Kohlhoffs charakterisiert als »impressionisti- 
sche Technik. verbunden mit einem ekstatisch- 
visionären Zuge«. 

In Hof war Wilhelm Kohlhoff unentwegt tätig 
und ist es geblieben auch nach der Siebzig- 
jahresgrenze seines Lebens. Eine von der 
Stadt Hof 1965 veranstaltete Kollektivausstel- 
lung zeigte Proben des ganzen Umfangs 
seines Könnens. Große Tierkompositionen von 
zeichnerischer und vitaler Verve stehen Arbei- 
ten feinfühliger Sachlichkeit, minuziös-liebe- 
voller Detaillierung gegenüber. Meistens wird 
malerisch geschwelgt. Umfängliche Blumen- 
und Früchtestilleben, gern durch exotische 
Tiere belebt, steigern sich zu einem Farben- 
fortissimo, dessen Dröhnen sich in einem an- 
gemessen großen Raume harmonisieren kann. 
Kohlhoffs 


hafte Augenschmäuse. Auch das Landschaft- 


Blumensträuße sind schlemmer- 


liche erscheint ins Malerische transponiert. 
Das weiße Todesschweigen nordischer Land- 
schaft gelingt ihm ebenso wie das posau- 
nende Blauen des Südmeers. Neue Aqua- 
relle von Rhein und Neckar sind ein einziges 
Schäumen und Gischten der Farbe, ein Perlen 
farbigen Sekts für das Auge. In der mensch- 
lichen Figur und im Bildnis findet sich das 
Exotische mit tiefschwarzem Haar neben dem 
Blond deutscher Kinderlieblichkeit. Expressiv 
das Bildnis Lovis Corinths, des Freundes 
Kohlhoffs, nach dem Kriege aus der Erinne- 
rung hingemalt. Der Sänger Helmut Fehn 
in einer Bühnenrolle in die klingende Farbig- 
keit eines Pastells gebannt. Zum Besten in der 
Tanzdarstellung aller Zeiten wird der litho- 
graphierte Zyklus von Spitzen- und Aus- 
druckstänzerinnen gehören — ein Hymnus 
auf Frauenschönheit, Frauengrazie und 
Frauendämonie. Überhaupt ein Kardinal- 
thema Kohlhoffs: Die Frau — in Akt und 
Halbakt im Kabinettformat, die Frau als ero- 
tisches Kunstwerk der Natur, als Lockung und 
Verführung. »Leben« — Zentralmotiv Kohl- 
hoffs, beliebt in der Darstellung des Men- 
schengewühls, des Fahrens, von Brücken; in 
Gesichten aus der Türkei märchenhaft verzau- 
bert. Ausgedrückt in malerischen Capricci 
vieler Techniken. Grünewaldisch-mystisch ver- 
tieftin religiösen Entwürfen fürGlasmalereien. 
Ausstellungen nach dem Zweiten Weltkrieg 
gab es außer in Hof in Münchberg, Schwein- 
furt, Galerie Gurlitt in München, Nord-Süd- 
Galerie in Lugano. Mehrmals war Kohlhoff 
vertreten in der Großen Kunstausstellung in 
München. Arbeiten von Kohlhoff erwarben 
u.a. Lovis Corinth, Max Liebermann, die 
Nationalgalerie Berlin, die Orient-Abteilung 
der Preußischen Staatsgalerie, Alfred Kubin 
(Bild »Frau im Spiegel«), das Land Bayern 
(Bild »In der Bahn«), die Stadt Berlin und 
zahlreiche prominente Private sowie Banken, 
Stadtverwaltungen, Industriebetriebe. 


Wilhelm Kohlhoff 
































































































































1 Karl Fred Dahmen 
in seinem Atelier 


Karl Fred Dahmen in his studio 


Klaus Honnef 


Der große» 






































































































































































































































Inmitten einer idyllisch schönen Landschaft, 
unweit des Chiemsees, liegt das Refugium 
Karl Fred Dahmens, des 1918 im rheinischen 
Städtchen Stolberg Geborenen. Vom Atelier 
des Künstlers im ersten Stock des Hauses, 
einem früheren Heuboden, fällt der Blick auf 
eine am Horizont majestätisch sich erhebende 
Bergkette. Dem Betrachter bietet sich ein 
schier atemberaubender Blick; das landschaft- 
liche Panorama, das sich vor seinen Augen 
ausbreitet, erscheint so reizvoll, so schön wie 
normalerweise nur Panoramen auf Buntpost- 
karten, die Freunde und Verwandte aus dem 
Urlaub zu schicken sich angewöhnt haben. 


Soviel Schönheit indes ist Karl Fred Dahmen. 


Störer« Karl Fred Dahmen 


der vor über einem Jahr an die Kunstakade- 


mie München als Professor berufen wurde 
und in den Chiemgau in einen Flecken mit 
vier Bauernhöfen zog, viel zuviel. Ihm war 
von jeher das problemlos Schöne, das Per- 
fekte, das Glatte und das Elegante zuwider, 
er hat stets einem Schönheitsbeeriff gehuldist, 


er abweicht von dem, was gemeinhin unteı 


Schönheit verstanden wird. Deshalb will er 
den Blick auf die Landschaft stören, will ihn 
mit Bäumen zupflanzen. Damit die Land- 
schaft, derer er ansichtig wird, sobald er aus 
dem Atelier schaut, nicht die abgegriffene 


Postkartenschönheit behält, die sie hat, son- 





ern eine neue Schönheit gewinnt, die weni- 
ger klischeehaft ist und sich demzufolge auch 
weniger rasch abschleißt. 

Stören — zweifellos ein zentraler Impuls in 


Karl Fred Dahmens bisherigem malerischen 
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Aus diesem 
Malerei 


einzigartige Position innerhalb augenblick- 


Werk. Stören, 
Grunde 


nicht zer-stören. 


auch kommt seiner eine 
lich aktueller Strömungen in der modernen 
Kunst zu, weil sie, verglichen mit Pop- und 
Optical-art, mit Neokonstruktivismus und 
Kinetik, nicht annähernd so glatt und voll- 


Weil sie 


Schönheitsbegriff eingeschworen ist, für den 


endet wirkt. überdies auf einen 
es keine fixen Regeln gibt, auf einen, der zum 
traditionellen Schönheitsbegriff den genauen 
Gegensatz markiert. Stören — ist eines von 


Fred Zielen. 


Den Betrachter aus seiner Selbstzufriedenheit 


Karl Dahmens künstlerischen 
aufzustören mittels Bildern, die ihre latent 
vorhandene Aggressivität auf ihn übertragen 
oder aber zumindest ihn aus seiner passiven 
indem sie ihn 


Betrachterrolle herauslocken. 


zum Handeln veranlassen. Und sei es bloß, 


Karl Fred Dahmen 


2 »Montagebild mit rotem Objekt«. 
1965. 135:1Io0 cm. 
Suermondt-Museum, Aachen 

3 »Objektbild«. 1965. 110. :85 cm 

2 "Mounting with red object”. 

1965. 135: IIo cms. 

3 “Object painting”. 1965. 


10:85 cms. 


daß er mit der Hand plastische Aufbrüche 
nachvollzieht, die Dahmens Bilder antragen. 
Denn eines ist Dahmen beileibe nicht: ein 
Maler im konventionellen Sinne. Auf seinen 
Bildern, die allesamt auf dem Fußboden des 
\teliers hergestellt werden und nicht etwa 


auf einer Staffelei, sind die verschiedensten 





Materialien versammelt. Speziell solche, die 
mit gewöhnlicher Malerei nicht das mindeste 
gemein haben. Es sind, zumal in seinen Mon- 
Arbeiten 


in Dahmens (Euvre zählen möchte, industriell 


tagen, die ich zu den wesentlichsten 


vorgefertigte Materialien, die allerdings ihrer 


ursprünglichen Funktion entbunden sind. 


Wesgeworfene Dinge, die sich abgebraucht 





haben. Auf Müllkippen spürt Dahmen sie 
die Ofen- 


unpolierten 


auf: die Scheinwerferreflektoren, 


kniestücke, die polierten und 





Holzplatten, die Pferdegeschirre oder die Kor- 


Suermondt Museum, Aix-la-Chapelle 





















































setts, die in den Montagen auftauchen. Ins- 
gesamt sind es ausgediente Gegenstände, un- 
versehens wertlos geworden. Für Dahmen 
aber haben sie Wert, einen ganz besonderen 
Wert sogar. Der Künstler benutzt sie als Trä- 
ger eines formalen Geschehens, welches er in 
seinen Bildern inszeniert. Dabei fügt er sie 
nicht so in seine Arbeiten ein, wie er sie auf- 
liest, sondern verformt sie, deformiert sie — 
das Fremdwort trifft hier präziser —, sobald 
es die bildnerische Organisation erfordert. 
Doch Dahmen folgt. während er seine Bilder 


organisiert — und er malt nicht. selbst wenn 
er mit Farbe und Pinsel umgeht —, keines- 


wegs klassischen Kompositions-Schemata. Die- 
sen verschließt er sich, weil sie ihm zu har- 
monisch sind, zu wenig »störend«. An ihre 
Stelle setzt er neue künstlerische Ordnungs- 


prinzipien, welche sich aus den zuhandenen 


und richtig eingesetzten Materialien ergeben. 
Gleichwohl 


durch. Kein Materialfetischist wie beispiels- 


ist Dahmen Maler durch und 
weise Joseph Beuys. Denn die Stoffe, die den 
Inhalt seiner Bilder bestimmen, sind auf ihren 
malerischen Ausdruckswert hin ausgesucht 
und werden, unbeschadet, daß der Künstler 
ihren plastischen Appell noch akzentuiert, zu- 
nächst einmal als malerische Ausdruckswerte 
ins Spiel gebracht und nicht als plastische Sen- 
sationen. Dadurch geschieht zweierlei: Die 
verschlissenen, aus den angestammten Auf- 
gabenbereichen entlassenen Materialien of- 
fenbaren, da sie abgelöst sind von den vormals 
zugewiesenen Funktionen, nämlich Schein- 
werferreflektor, Ofenrohr, Auspuffrohr oder 
Pferdegeschirr zu sein, unversehens eine 
Wesenheit als urtümliche und kraftvolle Aus- 


drucksträger. Sie entfalten darüber hinaus 








eine moribunde Poesie, wie sie ausschließlich 
ausgesonderten und achtlos weggeschmisse- 
nen Gegenständen eigen ist, denen die Aura 
der Verwesung unabweisbar anhaftet. Ein- 
bezogen in einen frappierenden künstlerischen 
Entwurf, werden sie vieldeutig, ambivalent. 
Ein 


»kunstfremden« 


Weiteres bewirken die verwendeten 


Materialien zusätzlich: Sie 
verstärken eine Entwicklung in Dahmens 
Werk, die mit den jüngst entstandenen Pol- 
sterbildern konsequent vollendet wurde — die 
Entwicklung zum Objekthaften. Von seinen 
terrestrischen Bildern, die ihn weithin be- 
kannt machten, führt der Weg über die Bild- 
montagen schließlich zu seinen Bildobjekten, 
zu den Polsterbildern. Diese heißen so, weil 
Dahmen unter die Leinwandplane Kunst- 
stoffpolster zieht; den Bildern mithin keine 


plastischen Einzelteile mehr aufmontiert, son- 
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dern sie rigoros zu selbständigen plastischen 


Aktionsfeldern erklärt. Es entstehen reine 


Objekte. Von den Objekten des tagtäglichen 
Gebrauchs unterscheiden sie sich insofern, als 
sie keinen Nutzungswert besitzen, kommer- 
also vollkommen nutzlos 


ziell verstanden, 
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sind. Infolgedessen müssen sie einer Gesell- 
schaft, die sich vornehmlich für den Nutzungs- 
faktor sämtlicher Dinge interessiert, befremd- 
lich anmuten, ausgesprochen störend. Zumal 
sie nicht einmal elegant und schön sind und 
foleenlos konsumierbar. 


daher schwerlich 


Kunst, die vor voreiligem Abschliff sicher ist. 
Durch die karge Verwendung der Farbe (und 
dennoch bleibt Dahmen Maler!) wird der Zug 
Objekthaften folgerichtig unterstützt. 


terrestrischen 


zum 


Faszinierten die Bilder noch 


vorab vermöge einer ungeheuren Sensibilität 





Karl Fred Dahmen 


» Richtungszeiger « 
(Objektkasten). 

1967. 28 :22,5 cm 

» Montagebild«. 1965. 
135:71I0 cm. 
Suermondt-Museum, 
Aachen 

“Direction finder” 
(object box). 

1967. 28 :22.5 cms. 
“Mounting”. 1965. 
135: 110 cms. 
Suermondt Museum, 


Aix-la-Chapelle 


in der Farbgebung. wurde in den Bildmon- 
tagen der Farbe zumindest noch ein »ästheti- 
sches und verbindliches« (Dahmen) Moment 
beim Spannungsaussleich zwischen einzelnen 
Bildpartien zugebilligt, so dient sie in den 


n 3 
Polsterbildern, bewußt verwässert und ver- 





waschen aufgetragen, lediglich dazu, ästheti- 


sche Wonnegefühle des Beschauers gründ- 


lichst zu versalzen. 


Damit provoziert Dahmen Kritik an einer 
vom puren Konsumdenken geprägten Gesell- 


schaftsmentalität. Nicht vordergründig, son- 


dern indem er seine Bilder vorschneller Ver- 
einnahme durch die Konsumenten verweigert. 
Dahmen ist somit ein Künstler, der ein not- 
wendiges Regulativ zu einer momentan aktu- 
ellen Kunst bildet, die Gefahr läuft, problem- 


los, »schick« und uniform zu werden. 
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Klaus-Hartmut Olbricht 


Comic strips galten bislang als Indiz für die 
Existenz einer infantilen Kultur. Kinder, so 
möchte man heute noch gern glauben, seien 
ihre einzigen Konsumenten. Doch spätestens 
mit dem spektakulären Erscheinen der — 
Halbgötter gleichenden — Wundergestalten, 
wie dem bärenstarken Tarzan, dem Spinat 
essenden Mars-Champion Popeye oder dem 
mit Lichtgeschwindiekeit durch das Weltall 
sausenden Pop-Heroen Batman, hat sich dieser 
Glauben als fadenscheinig erwiesen. Heute 
haben die Comic strips in der ganzen Welt 
ihren Siegeszug angetreten. Als Mittel poli- 
tischer Propaganda finden sie im Osten Ver- 
wertung, im Westen werden sie als Unter- 
haltungslektüre verschlungen. Inzwischen 
machen attraktive und auch wenig interes- 
sante Comics-Serien in ihren austauschbaren 
Erfolgsklischees einander Konkurrenz. Die 
Monsieur Forests Phantasie entsprungene 
kosmische Erotomanin Barbarella hält zur Zeit 
Millionen ihrer Anhänger auf ihren Reisen 
von Milchstraße zu Milchstraße in Atem. Mit 
ihrer von den französischen Intellektuellen 
gehätschelten Geschlechtsgenossin Jodell liegt 
sie an der Spitze im Rennen um die Gunst 
des Lesers. Barbarella hat sogar schon ihr 
Filmdebüt als Weltraum-Angelique hinter 
sich, während Jodell darauf noch warten muß. 
Auf der Suche nach neuen Realitäten haben 
die Künstler in der alogischen Konsequenz 
der Comie strips und der »Animated Gar- 
toons«, die einst als künstlerisch trivial und 
sogar als vulgär betrachtet wurden, den Un- 
tergrund für eine neue Kunstpraxis gefunden. 
In der Millionenflut der Comics, die uns täg- 
lich in Zeitschriften, Zeitungen, Film und 
Fernsehen überschwemmen, entdeckten sie 
ein neues formaltechnisches und inhaltliches 
Rohmaterial für ihre besondere Artikulation. 
In Paris hat sich eine Gruppe konstituiert, die 
sich auf die Comics als Inspirationsquelle be- 
ruft. Sie selbst definieren sich als Vertreter 
einer neuen Kunstrichtung, die sie mit »Figu- 
ration Narrative« angeben, womit sie sich 
sowohl auf den episodenhaften Stil der Comics 
wie auf die formale Fassung derselben be- 
ziehen. Am einsichtigsten jedoch wird die 
Übernahme der Comic-strips-Elemente in der 
Pop-art. Roy Lichtenstein profitierte nicht 
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Comic strips - 


Revolutionierung 


traditioneller 
Kunstformen 


Roy Lichtenstein. » As I Opened Fire ....«. 1964. 


Magna auf Leinwand. 173:142 cm 


Roy Lichtenstein. “As I Opened Fire ...”. 1964. 


Magna on canvas. 173.142 cms. 


allein von der Entdeckung der Comics für die 
bildende Kunst. Ihn reizt an den Bildgeschich- 
ten »der stark emotionale Inhalt und die for- 
mal doch unpersönliche Behandlung von 
Liebe, Haß oder Krieg«. Bevor er sie für seine 
bildnerische Gestaltung übernimmt, korrigiert 
er seine Vorbilder aus Comics-Serien. Alle ab- 
Details 
Linien werden verdeckt, überflüssige Figuren 


lenkenden vermeidet er, unnötige 
herausgenommen. So vereinfacht und ver- 
einheitlicht Lichtenstein die an sich verwirren- 
den Bildergeschichten zu einem möglichst un- 
persönlichen Motiv, in dem die eigentliche 
»Story« augenfällig ist. Dagegen ist für den 
professionellen Comics-Zeichner die Stilisie- 
rung kein Mittel zur Abstraktion, sondern ein 
rationales Reduktionsverfahren, wobei das 
Faktische nur deshalb in eine Kurzschrift ge- 
laßt 


wird. damit es schnell erkennbar sein 





Technik der 


Comic strips, die bildnerische Konkretisierung 


soll. Der spezifisch visuellen 
dessen, was das Auge nicht wahrnehmen 
kann, wie z. B. die Geschwindigkeit (in Strah- 
len) oder das Sprechen (in Sprechblasen), be- 
dienen sich heute viele Maler und Graphiker 
in ihren Darstellungen. 

Für Lichtenstein sind die Comics nur »Ex- 
perimentierfelder zur Erregung der Phanta- 
sie«; sie selbst, so meint der Amerikaner, sind 
keine Kunst-Erzeugnisse. Für andere sind sie 
die Dokumentation einer neuen Volkskunst. 
Eine umfangreiche, wissenschaftlich vorberei- 
tete Ausstellung, die in diesem Jahr im Düs- 
seldorfer Kunstverein zu sehen war, versuchte 
eine Antwort auf die Frage, ob die Comic 
strips in den Rang künstlerischer Werke er- 
hoben werden sollten. Diese Ausstellung ver- 
mittelte eine Überschau über alle Phasen der 
Geschichte der Comics seit ihrer Entstehung 
in Amerika vor über 70 Jahren, als Hugo 
Gernsback die illustrierte Revue » Amazing 
Stories« verlegte. 

Lange hat man die Produktion von Comic- 
strips-Serien für ein ausschließlich graphisches, 
finanziell spekulatives Gewerbe gehalten, das 
der Unterhaltung der breiten Masse vorbe- 
halten und daher ganz auf den Publikums- 
geschmack ausgerichtet war. Mit den Pro- 
blemen der zeitgenössischen Kunst ist diese 
Mitte der 


sechziger Jahre zusammengebracht worden. 


bildnerische Ausdrucksform erst 


Da hatte man auch die künstlerisch anspruchs- 
vollen Autoren entdeckt, so Walt Kelly, der 
als Philosoph und Erzähler sich mit seinen 
Cartoons die Gegnerschaft Senator McCarthys 
und die Bewunderung der amerikanischen 
Egs-Heads zuzog, oder Winsor McCay, den 
Schöpfer des Little Nemo, jenes kleinen Schlä- 
fers, der in seinem Kinderbettchen Traum- 
visionen vom undurchdringlichen Dschungel 
der Großstädte hat. Und heute zeigt nicht nur 
Comic-strips- 


Lichtensteins Adaption der 


Technik. daß sie und die ihnen ursächlich 


verwandten Cartoons mit ihren visuellen 
Möslichkeiten im Begriff sind, weiteres Ter- 
rain in der Malerei und Graphik zu usur- 
pieren. Die Revolutionierung der traditionel- 
len Kunstformen durch die Comic strips hat 


bereits begonnen. 


Heinz 


Von Hermann Schütz 


Das »theatrum mundi« mit allen seinen 
Akten, großen Aufzügen, Szenen und Zwi- 
schenspielen ist das vielfältig variierte Sujet 
des Malers und Graphikers Heinz Schubert. 


Dabei zeigt sich der Philosoph Schubert: Hin- 


ter der Komödie ersteht die Tragödie, hinter 


der Tragödie lauert die Komödie. Und noch 


bevor man einen Blick auf den Lebenslauf 


dieses Künstlers wirft, ahnt man: seine 


1 »Fahrbares Königreich«. 1967. Zinkätzung 


Jugendeindrücke sind von einem anderen 
Schauplatz geprägt als dem der blankge- 
scheuerten Hügel des Allgäus und der Stadt 
Kempten, in der er seit Kriegsende lebt. 
Namentlich durch das graphische Werk, das 
hier vorgestellt wird, geistert es golemhatft. 
Heinz Schubert, geboren 1912 in Zwetitnitz, 
lebte bis zu seinem 33. Lebensjahr in Prag. 


Aus der dortigen Atmosphäre, wo deutsche 
8 ] 


“Travelling Kingdom”. 


1967. Zinc etching 


Schubert und sein Welttheater 


Nüchternheit, slawisches Gefühl und jüdische 
Hintergründigkeit sich einzigartig vermeng- 
ten, erklärt sich der Phantasiereichtum seines 
Schaffens. Aus dieser Welt, bereichert durch 
unzählige Erfahrungen seines späteren Le- 
bens, hat Schubert ein Formenarsenal ent- 
wickelt, aus dem er immer wieder schöpft und 
sich eine eigene Welt bildet. Diese Welt ist 


allerdings nur vordergründig geschen phan- 








tastisch, nur oberflächlich betrachtet surreal. 
In Wahrheit schildert Schubert Wirklichkeiten, 
innere Realitäten. Einschränkend muß aller- 
dings gesagt werden, daß ihn die Wirklich- 
keiten unserer Welt nur insoweit interessieren, 
als er sie frei in seiner Graphik verwenden 


kann — als Fragmente des Gesehenen, der 
Erinnerung oder der Empfindung. Man 


könnte, ja man kann die Arbeiten literarisch 
interpretieren; man kann sie aber auch vom 
Handwerk her erfassen: daß nämlich Schu- 
Welttheater durch den Schaffensvor- 
gang seine eigene Wirklichkeit im Schwarz- 


berts 


weiß erfährt, und zwar mit Hilfe von etwas 
Asphaltlack, einer Metallplatte und einer 
Lösung aus Zucker und Deckweiß. Am richtig- 
sten nimmt man seine Arbeiten wohl als 
tagebuchartige Reflexionen über das »thea- 
trum mundi«, auf dessen imaginärer Bühne 
wir alle uns mit unseren verschiedenen Bil- 
dungs-, Wissens- und Erinnerungsfragmen- 
ten sowie den unterschiedlichen Requisiten 
hin und her bewegen. 

Schuberts Graphik bleibt, so gesehen, die Fest- 
stellung eines persönlichen Bewußtseinsin- 
halts, der die Chance hat, nachvollziehbar zu 
sein, weil er sich zumeist als eine komplexe 
Sammlung realer Formen und Empfindungen 
darstellt. Die Skala reicht dabei vom Volks- 
tümlich-Heiteren über das Klassische bis zum 
Akzent. Schubert 


wird dabei jedoch niemals anklagend und 


ironisch-phantasievollen 
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Seiner 


schwingt nicht etwa Transparente. 
Kunst genügt es, Feststellungen zu treffen, 
Gegensätzliches zu vereinen, Formen und 
Tonwerte auf kleiner Fläche zueinander in 
eine Ordnung zu setzen, so daß aus Fragmen- 
tarischem eine neue Einheit entsteht, Gegen- 
sätze in Schwarzweiß zueinander in Bezie- 
hung gebracht und harmonisiert werden. So 
entstehen Klangbilder, mit denen sich ein 
Auskommen finden läßt. Auf eine Formel ge- 
bracht: Diese Kunst gewinnt ihre eigene Be- 
ziehung zum Leben, ohne selbst das Leben 
wiedergeben zu wollen. 

Für sein graphisches Werk bevorzugt Heinz 
Schubert die selten angewandte Technik der 
Zinkätzung. Das Zeichnen mit dem Asphalt- 
lack auf einer spiegelnden Metallplatte, die 
der Hand keinen Widerstand entgegensetzt, 
weil es auf ihr kein Korn gibt, die aber wie- 


derum auch — wegen der Zähigkeit des Lak- 
kes — kein Gleiten wie mit der Radiernadel 


oder der lithographischen Kreide möglich 
macht, auch keine Zwischen- oder Plattentöne, 
sondern nur reinstes Schwarz und Weiß er- 
laubt, gibt der Technik etwas Sprödes, Abwei- 
Die Arbeit 


vollzieht sich wie bei einem Balanceakt zwi- 


sendes, aber auch Aufregendes. 


schen künstlerischer Intuition und handwerk- 
lichem Können. Nachträgliche Korrekturen 
durch Hinzutun sind ausgeschlossen, nach- 
trägliches Wegnehmen kann nur durch mühe- 


volle Stichelarbeit, Ätzen oder Fräsen erfolgen. 


Heinz Schubert 


2 »Das Spiel ist aus«. 
1967. Zinkätzung 

3 » Vergötzung der 
Blechfahrzeuge«. 
1967. Zinkätzung 

2 “End of Play”. 
1967. Zine etching 

3 “Idolization of the 
Travelling Tin-boxes”. 
1967. Zinc etching 


Seine graphische Kunst hat Heinz Schubert 
zu einem gesuchten Buchillustrator gemacht, 
einem Illustrator, dessen Darstellungen eine 


Handschrift 


keine oberflächliche Bebilderung des Textes, 


unverwechselbare zeigen und 
sondern eine Zusammenschau des Inhaltes 
bieten. Aber Heinz Schubert ist vielseitig: Er 
ist nicht nur Graphiker, sondern auch Maler 
und ein Künstler, der die verschiedensten An- 
wendungsgebiete der Kunst mit den unter- 
schiedlichsten Techniken in Angriff nimmt. 
Ohne den Künstler zu kennen, sind viele Men- 
schen von seinen Wandmalereien in öffentli- 
chen Gebäuden und vor allem von seinem 
herrlichen Mosaik im Wasserbecken auf der 
Zumsteinwiese in Kempten beeindruckt. Eine 
ganze Reihe von Werken Schuberts ist in 
öffentlichem Besitz; so erwarben der baye- 
rische Staat, die Regierung von Schwaben, die 
Oberfinanzdirektion München, die Finanz- 
bauämter Kempten und Augsburg, die Städte 
Kempten, Memmingen und Sonthofen Bilder 
von ihm. An Ausstellungen beteiligte sich der 
seit 1947 freischaffend in Kempten tätige 
Künstler — einen staatlichen Lehrauftrag gab 
er freiwillig zurück, um völlig unabhängig zu 
sein — in München im Haus der Kunst, in 
Augsburg im Schätzler-Palais und im Rat- 
haus, in Nürnberg in der Fränkischen Galerie, 
in Bamberg in der Residenz, in Ulm, in Ingol- 
stadt. Vor wenigen Wochen erhielt er den 


Schwäbischen Kunstpreis 1968. 





Städte als Mazene: Berlin 


Von Ruth Sassmannshausen 

































































































































































































































































































































































































































































































































































































































































































































































































































































































































































































































































































































































































































































































































































































































































































































































































































































































































































































































































































































































































































































































































































































































































































































































Mit der Entwicklung des kleinen unbedeuten- 
den Ortes Berlin zur Residenz der Hohen- 
zollern, der brandenburgischen Kurfürsten 
und späteren Könige von Preußen war eine 
repräsentative Bautätigkeit verbunden. Zum 
Ausgang des ı7. Jahrhunderts — Andreas 
Schlüter baute am Stadtschloß und ließ 1700 
sein Meisterwerk, das heute vor dem Charlot- 
tenburger Schloß aufgestellte Reiterstandbild 
des Großen Kurfürsten, in Berlin gießen —, 
vor allem jedoch im ı8. und 19. Jahrhundert, 
wurde die Stadt zu einem Anziehungspunkt 
für Architekten und bildende Künstler. Die 
preußischen Könige und späteren deutschen 
Kaiser sowie die Verwaltung der sich immer 
mehr entwickelnden Stadt erteilten die viel- 
seitigsten Aufträge. Zahlreiche Bauten mit 
ihren Schmuckfassaden, Standbilder, Skulp- 
turen und Büsten sind als Zeugen der Bild- 
hauerkunst dieser Jahrhunderte im engeren 
Stadtgebiet noch erhalten. 

Von den bekannten und in den vergangenen 
Jahrzehnten bis zur Gegenwart mit Berlin 
eng verbundenen Bildhauern seien nur Wil- 
helm Lehmbruck, Georg Kolbe, Richard 
Scheibe, Renee Sintenis, Bernhard Heiliger, 
Karl Hartung, Erich F. Reuter und Hans Uhl- 
mann genannt, die alle neben ihrer künstle- 
rischen Arbeit ein Lehramt an der Hochschule 
für Bildende Künste hatten oder noch haben. 
Ihre in der Öffentlichkeit aufgestellten Werke 
sind zum überwiegenden Teil Aufträge der 
Stadt Berlin, der in den Nachkriegsjahren die 
Aufgaben eines Mäzenatentums zufielen. Sie 
hatte beim Wiederaufbau der zerstörten 
Stadtteile, bei der Neugestaltung von Wohn- 
vierteln, öffentlichen Bauwerken und Grün- 
anlagen auch die Repräsentanz künstlerischer 
Interessen und Belange zu beachten. 

Hier ist ein Wort über die in Deutschland ein- 
malige Verwaltungsstruktur der Stadt zu sa- 
gen. 1920 entstand durch Eingemeindung der 
benachbarten 7 Stadt- und 59 Landgemein- 
den Groß-Berlin, das in 20 Verwaltungsbe- 
zirke mit eigenen Bürgermeistern eingeteilt 
wurde. Zwölf Bezirke befinden sich im heuti- 
gen West-Berlin. Die Bezirksämter sind in vie- 
len Angelegenheiten autonom, u.a. auch in 
der Förderung der Kunst und Künstler, in 
Ankauf oder Vergabe von Aufträgen für Bil- 


1 Erich F. Reuter. »Kranich-Brunnen«. 
1958. Bronze. Höhe 5 m. Steglitz 
Hans Uhlmann. » Plastik aus Chromnickelstahl«. 


nD 


1961. Höhe etwa 20 m (im Volksmund 
»Schaschlik « genannt). Charlottenburg 


wo 


Erich F. Reuter. » Pelikan-Brunnen«. 1956. 
Bronze. Tiere in natürlicher Größe. Steglitz 


Hans Uhlmann. »Plastik aus Chromnickelstahl«. 


> 


1958. Höhe etwa 5 m (im Volksmund 
»Die Stricknadeln« genannt). Hansaviertel 
5 ©. E. Schiatti. » Liegende«. 


Bronze. 1,50 m lang. Hansaviertel 


1 Erich F. Reuter. “Crane Fountain”. 1958. 
Bronze. Height: 5 ms. Steglitz 
2 Hans Uhlmann. “Nickel chrome steel piece 


of sculpture” (popular name “shashlik”). 1961. 


Height: c. 20 ms. Charlottenburg 


w 


Erich F. Reuter. “Pelican Fountain”. 
Lifesize animals. 1956. Bronze. Steglitz 


> 


Hans Uhlmann. “Nickel chrome steel piece 

of sculpture” (popular name “knitting-needles”). 
1958. Height: 
©. E. Schiatti. “Lying Figure”. Bronze. 


s ms. Hansaviertel 





a 


1.30 ms. long. Hansaviertel 


der und Plastiken. in der Veranstaltung von 
Ausstellungen und der damit durch Katalog 
und Plakat verbundenen Werbung. Jeder Be- 
zirk verfügt in seinem Jahresetat für das 
Kunstamt über einen Betrag von etwa 
50000 DM, bei dessen Verausgabung zuwei- 
len das Amt für Wissenschaft und Kunst beim 
Senat der Stadt eine beratende Funktion aus- 
übt. Hierbei fallen den zuständigen Bezirks- 
ämtern für die künstlerische Ausgestaltung 
der im Süden erbauten Gropiusstadt, des vor 
einigen Jahren lertiggestellten Wohnviertels 
Charlottenburg-Nord und des im Norden all- 
mählich der Vollendung entgegengehenden 
Märkischen Viertels besondere Aufgaben zu. 
Gropiusstadt und Märkisches Viertel haben 
die Größenordnung von Provinzstädten. Im 
Rahmen des 1951 verkündeten Berliner Not- 
standsprogramms wurde auch ein Künstler- 
Notstandsprogramm für förderungswürdige 
Künstler aller Sparten in Angriff genommen, 
das ebenfalls einmalig in Deutschland ist. 
Eine Jury entscheidet darüber, welcher Künst- 
ler in einem Werkvertrag für die Dauer eines 
Vierteljahres ein Honorar von monatlich 


150 DM erhalten soll. Hierfür wird vom 
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Künstler eine angemessene künstlerische Lei- 
stung verlangt. Maler oder Graphiker haben 
z.B. zwei Bilder von 80:100 cm Größe dafür 
zu geben; Landschaftsmaler Bilder bestimmter 
Stadtlandschaften. Oder die Künstler erhalten 
den Auftrag zur Ausgestaltung von Wand- 
flächen in Schulen und anderen öffentlichen 
Gebäuden. Bildhauer erhalten Aufträge für 
kleinere Plastiken in Grünanlagen, in Höfen 
öffentlicher Gebäude, für Reliefarbeiten an 
neu entstehenden Bauwerken oder auch für 
Bronzebüsten der Namenspatrone neuer 
Schulen. 

Im Laufe der Jahre hat die Stadt eine viel- 
seitige Unterstützung auf dem Gebiet der 
Kunst erhalten. Alljährlich stellen Lotto- und 
Totogesellschaften namhafte Beträge zur Ver- 
fügung als wesentliche Hilfe zum Erwerb von 
Kunstwerken in- und ausländischer Künstler. 
Eine Kommission entscheidet über die Vor- 
schläge. So wurden in den letzten Jahren u. a. 
die »Liegende« von Henry Moore vor der 
Akademie der Künste, »Morgendämmerung« 
von Berto Lardera im Hansaviertel, die 
»Kleine Liegende« von Henri Laurens, die 
in jüngster Zeit im Skulpturenhof der Neuen 
Nationalgalerie ihren endgültigen Platz er- 
hielt, und die »Flamme« von Bernhard Hei- 
liger am Ernst-Reuter-Platz für die Stadt er- 
worben. 

So zeigen allein schon die Plastiken aus jüng- 
ster Zeit, daß sich Berlin auch heutzutage 
bemüht, ein aufgeschlossenes Kunstzentrum 
zu bleiben. 

Bernhard Heiliger (geb. 1915) gehört zu den 
Berliner Künstlern, die bereits europäische Gel- 
tung erlangt haben. Er erlernte die Kunst des 
Steinschlagens und studierte in Stettin und 
Berlin. Seinen eigentlichen Stil fand er nach 
einem Besuch in England. Er zeigt einen ent- 
wickelten Sinn für Monumentalität und 
arbeitet gern mit Zement. Der Metallplastiker 
Hans Uhlmann (geb. 1900), der als gebürtiger 
Berliner auch heute in Berlin lebt, hat sich 
ebenfalls einen Namen gemacht. Er verwen- 
det mit Vorliebe Materialien wie Draht, Band- 
stahl, Metallblech und Metallröhren. Er lehnt 
die Bildung einer geschlossenen Masse ab 
(Abb. 2 und 4). Zu den avancierten Metall- 
plastikern zählt auch der ıgıı in La Spezia 
geborene Berto Lardera, der sich von der tech- 
nischen Wirklichkeit, der »zweiten Wirklich- 
keit unserer Epoche«, anregen läßt. Er lebt 
heute in Paris (Abb. 9). Joachim Blase, der 
bereits 1952 mit Arbeiten für die Stadt Mün- 
ster bekannt wurde, hat auch für Berlin- 
Tempelhof einen Bronzebrunnen geschaffen 
(Abb. 8), während die Bildhauerin Ursula 
Förster (Jahrgang 1924. Berlin) in mehreren 
internationalen Ausstellungen, darunter zwei 
in Amerika, an die Öffentlichkeit trat. Berlin 
besitzt von ihr die Bronzegruppe » Netzewer- 
fer« (Abb. 7). Ein durch seinen Lehrberuf mit 
p 


Berlin eng verbundener Bildhauer ist Pro- 


fessor Erich F. Reuter, von dem wir hier zwei 


Städte 
als Mäzene: 
Berlin 


Bernhard Heiliger. 
»Die Flamme«. 
1963. Bronze. 

Höhe etwa 6 m. 
Ernst-Reuter-Platz 
Ursula Förster. 
»Netzewerfer«. 
1960. Bronze. 

Höhe 3 m. Spandau 


8 Joachim Blase. 


Bronze-Brunnen. 
1956. Höhe etıwa 2 m. 
Tempelhof 


Bernhard Heiliger. 
“The Flame”. 

1963. Bronze. 
Height: c. 6 ms. 
Ernst-Reuter-Platz 
Ursula Förster. 
“Net-Thrower”. 1960. 
Bronze. Height: 3 ms. 
Spandau 

Joachim Blase. 
Bronze Fountain. 
1956. Height: c. 2 ms. 
Tempelhof 
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Städte als Mäzene: Berlin 


Berto Lardera. 

» Morgendämmerung«. 

Hansawiertel 

Gerhard Schultze-Seehoff. 

»Ostseebrunnen«. 1957. Beton, Steine, Mosaik. 
Durchmesser etwa 6 m. Reinickendorf 

Berto Lardera. 

“Dawn”. 

Hansaviertel 

Gerhard Schultze-Seehoff. 

“Baltic-Sea Fountain”. 1957. 

Concrete, stones, mosaic. ® approximate 6 ms. 


Reinickendorf 


wirklichkeitsnah gestaltete Brunnen zeigen. 
Reuter, geboren ıg911 in Berlin, ist erstmals 
bekannt geworden durch das Luftbrücken- 
denkmal vor dem Flughafen Tempelhof. Ger- 
hard Schultze-Seehoff, 1919 in Teltow gebo- 
ren, ist Lehrer an der Akademie für Werk- 
kunst und Mode, Werkbereich Kunststoff (Abb. 
10). Er war vor Jahren der erste in Berlin, der 
als Plastiker Kunststoff und Glas verarbeitete. 
Eine seiner jüngeren Arbeiten ist u.a. ein 
\luminiumrelief im Delphinarium des Duis- 


burger Zoos. 
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t »Fischer und Fische«. 1965. 50:65 cm. Zeichnung “Fisherman and Fish”. 1965. 50:65 cms. Drawing 


Meister der Graphik Es gibt unter den heutigen Malern kaum 


einen zweiten, der über eine ähnlich reiche 
Gestaltphantasie verfügt wie Trökes. Sie ist 
bei ihm als altem Bauhausschüler aufs engste 
verknüpft mit den bildnerischen Mitteln, die 
stets das Primäre bleiben. Aber im Gegensatz 
zu Systematikern wie Klee oder Baumeister 
hält sich Trökes beim Einsatz dieser Mittel 
nicht an einen bestimmten Formenkanon, der 


so lange durchgespielt wird, bis seine Aus- 


0) o. 
Ce] | ) 7 ro k es drucksmöglichkeiten erschöpft sind. 
4 Von Juliane Roh Trökes wechselt zwar von einem Stilbereich in 


iı 


>25 
N / f h 





N Heinz Trökes 


2» Arabisches Tor«. 1967. 55:70 cm. Aquarell 
“Arabian Gate”. 1967. 55:70 cms. Watercolour 


den anderen — er arbeitet in seiner surreali- 
stischen Anfangsphase plastisch und schattie- 
rend, dann mehr tachistisch mit fließenden 
Übergängen und beweglichen Strichaktionen 
und heute in fest umrissenen, planen Farb- 
flächen, die er zu Formkomplexen zusammen- 
fügt. Aber innerhalb dieser Stilgrenzen geht 
er viel freier und verschwenderischer mit sei- 
nen Einfällen um. Es kommt ihm weniger 
auf das konsequent Geformelte an, etwa wie 
man eine Figur nur aus Dreiecken aufbaut 





oder eine Landschaft aus lauter Kammzug- 





3 »Fische und Quallen«. 1965. 50:65 cm. 
Zeichnung 


4 » lm weißen Mond«. 1965. 50:65 cm. Zeichnung 


3 “Fish and Sea-Jelly”. 
4“By the White Moon” 


1965. 50:65 cms. Drawing 


. 1965. 50:65 cms. Drawing 





schwüngen. Rhythmisierte Gleichklänge sind 
nicht seine Sache. Er verfolgt zwar einen Ein- 
fall eine Weile, setzt dann aber an anderer 
Stelle mit etwas Neuem ein und läßt so die 
Dinge allmählich aufeinander zuwachsen, bis 
»aus dem undefinierbaren Gebilde sich plötz- 
lich das Bild vor einen stellt, die Gestalt«. 

In seinen neuen, farbenvollen Arbeiten inter- 
essiert ihn das Mit- und Gegeneinander von 
Strukturinseln und Formenschwärmen, die 
sich in der Fläche aufeinander zubewegen 


und im Zusammenstoß verändern. Im eng 


begrenzten Raum steuern sie aber auch Ilexi- 
bel aneinander vorbei, überlagern sich stellen- 
weise oder verbinden sich zu einer neuen. 
übergreifenden Gestalt. Selten gibt es eine 
ausweglose Situation. wo es nicht mehr weiter- 
geht. Denn jede Form hat die Fähigkeit. sich 
zu wandeln. Ketten können abreißen. Form- 
lelder sich zusammenziehen. rotierende Spi- 
ineinandergleiten. Umrißbänder vor- 
Wie die 


Wassertropfen gleiten ganze Formfamilien 


ralen 


und zurückweichen. Infusorien im 


durch den Farbraum, gruppieren sich zu Rei- 


hen und Feldern. bis sich ihnen eine andere 
Gestalt in den Weg leat. 

In diese gleitenden Netamorphosen sind or- 
ganische und kristallinische Bildungen glei- 
cherweise eingeschlossen. Wichtig werden Trö- 
kes dabei die Randzonen. Sie entwickeln sich 
zur Arabeske. Diese wird gleichsam zum 
Transportmittel der Formeninseln. die sich im 
Radius der Möglichkeiten zu ihrem Bestim- 
mungsort bewegen. Rad und Volute, Zacken- 
und Bogenrand. Blattkranz oder Schnabel- 


kette schirmen sie gegenseitig voneinander 





ab. stellen aber auch die geschmeidige Ver- 


bindung zwischen ihnen her. 

'Trökes hat damit zu einer alten Funktion des 
Ornaments zurückgefunden: Bindeglied zu 
sein zwischen statischen Seinssphären, Hete- 
rogenes zu verknüpfen und die Starre der 
Struktur heranzuführen an den Kosmos wech- 
selnder Gestalten. So läßt er eine völlig eigene 
Bildwelt aus Mustern und Bändern entstehen, 
die jene wechselnden Gestalten aus sich her- 
vortreiben. Betrachtet man die komplizierten 


Strukturenketten der Aminosäuren und an- 





5 »Gelbe Mole«. 1968. 70:55 cm. Aquarell “Yellow Pier”. 1968. 70:55 cms. Watercolour 





Heinz Trökes 6 »Morgensonne«. 1968. 70:55 cm. Aquarell “Morning Sun”. 1968. 70:55 cms. Watercolour 


derer organischer Verbindungen. könnte manı 
in seinen Formerfindungen poetische Analo- 
giespiele zu den Wachstumsvorgängen und 


Bauplänen des Lebens erblicken. 


Trökes sammelt unermüdlich neue Form- 
gedanken in die Arsenale seiner Skizzen- 


bücher. Seine Phantasie wird vor allem auf 
weiten Reisen angeregt. Dabei nimmt er For- 
men und Farbspiele fremder Kulturen mit 
wachen Sinnen auf. jedoch ohne sie zeichne- 
risch festzuhalten. Erst in der Schiffskabine 
vier Wänden füllen 


oder daheim in seinen 


sich die Skizzenbücher mit Ideen für eine 


eigene Bildwelt. in der alle Eindrücke ver- 


wandelt wiederkehren, um dann — oft erst 
viel später — Eingang in seine Malerei zu 


finden. Die Reflexion des Geschauten entsteht 


nach einer Zeit inneren \erarbeitens. Eine 


Reise nach Peru und Mexiko liegt Jahre zu- 
rück. \ber in den Bildern von 1967 und 1968. 


die hier vereint sind. tauchen mexikanische 


Klänge auf. ohne daß man sie im einzelnen 
hat sie inzwischen ins 


fixieren könnte. Er 


eigene \W\elt- und Lebensgefühl integriert. 


MI 





Heinz Trökes 


7»Vor der Stadt«. 
“Urban Periphery”. 1966. 50:65 cms. Drawing 
! ) 5 J J 8 


7966. 50:65 cm. Zeichnung 


an. J)AS Haus ohne Türen 


1 Eine Treppe im 
Mittelpunkt des Hauses. 
Durchblick zum 
Arbeitsplatz (oben) 

und Eßplatz (unten) 


A staircase in the centre 
of the house. Vista from 
working-area (above) 
to dining-area (below) 


Von Helmut Borcherdt 


Man kann, wie alles andere auch, ein Haus 
als eine Summe seiner Teile oder als Einheit 
betrachten. Die Lebensfunktionen, die ein 


Haus zu erfüllen hat, können sich hinter 
Türen oder in einem Raumganzen abspielen. 
Hier machte die geringe Grundstücksgröße 
von 600 qm und die Wohnfläche von knapp 
100 qm ein Ineinanderfließen der Räume rat- 
sam. So entstand eine großzügige Raumein- 


heit, ein »Haus ohne Türen«, wie es manche 


Besucher schon nannten. In der Mitte des 










































































Hauses liegt frei das Treppenhaus, das zwei 
Stockwerke erschließt, die — um die halbe 
Raumhöhe voneinander versetzt — vier Ebe- 
nen bilden. Man betritt das Haus auf Höhe 
hier geht es zum 


des Wohnraumes. Von 


Arbeitsraum und zum Elternschlafzimmer 
nach oben, zum Eßplatz mit Küche und Kin- 
Unter dem 


Wohnraum liegen Heizung und ein Studio. 


derschlafzimmer nach unten. 
Das Familienleben in einem großen Raum 


mag nicht jedermanns Sache sein. Es erfor- 
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Das Haus ohne Türen 


2 Der Wohnraum mit liebevoll 
zusammengetragenen Einzelelementen 
3 Außenansicht mit Terrassen 
vor Wohnraum und Eßplatz 
4 Blick vom Eßplatz in das Wohnzimmer 


2 Living-room with lovingly collected 
pieces of decoration 

3 Outside view with terraces in front of 
living-room and dining-area 


4 View looking from dining-area into living-room 
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OG Arbeitsplatz 
EG Essplatz 


Terrasse 










































































































































































































































































































































































































































































































































































































































































































































































































































































































































































































































































































































































































































































































































































































































































































































































































































































































































































































































































































































































































































































































































































































































































































































































































































































































































































































































































































































































































































































































































































































































































































































































































































































































































































































































































































































































































































































































































































































































































































































































































































































































































































































































































































































































































































































dert erhöhte Rücksichtnahme, aber es gibt 
auch ein größeres Gefühl von Gemeinsamkeit. 
Alleinsein und Gemeinschaft sollten wie Ein- 
und Ausatmen sich rhythmisch aneinander- 





fügen. Das Familienleben spielt sich in einem 
großen Raum ab, aber die Eltern können 
sich in das abgeschlossene Studio, die Kinder 
in ihr abgesondertes Zimmer zurückziehen. 

Die Begrenzung der Gebäudehöhe erforderte 
eine maximale Ausnutzung des natürlichen 
Gefälles. Darum wurden die beiden Räume 
im Erdgeschoß so angelegt. daß sie nach Nor- 


den teilweise im Boden stecken, während sie 














































































































































































































































































































































































































































































































































































































































































































































































































nach Süden eine ebenerdige Terrasse vorge- 
lagert haben. Um eine Verzahnung des Hau- 
ses mit dem Gelände zu gewährleisten, wurde 
um den Sitzplatz vor Küche und Kinderzim- 
mer ein Erdwall angelegt und der Erdaushub 
beim Bau des Hauses vor dem Wohnraum an- 
seschüttet, so daß hier eine erhöhte Terrasse 
entstand. Auf diese Weise gliedert sich der 
Garten in mehrere hoch und tiefer liegende 
Bereiche, die dem Bedürfnis des Augenblicks 
und dem Sonnenstand entsprechend gesondert 
genutzt werden können. 


Man kann in einem Garten ein Renommier- 







































































stück sehen, das viel Pflege braucht, oder aber 
einen natürlichen Raum zum Aufenthalt im 
Freien. Hier ist der Garten ohne anspruchs- 
volle Bepflanzung räumlich gegliedert. Es 
wurde nur die Wunde, die durch den Bau 
entstanden war, wieder geschlossen und nach- 
geholfen, um eine Bepflanzung wiederherzu- 
stellen, wie sie vor Errichtung des Baues ge- 
wesen sein mag. Manche Pflanzen dankten 
die gebotene freie Entfaltungsmöglichkeit da- 
durch, daß sie sich von selbst an der richtigen 
Stelle ansiedelten. So samte sich neben der 


Terrasse ein Sommerflieder an, Riesenschier- 


59 


linge flankieren den Eingang, als seien sie ® 


dort gepflanzt, während sie von allein Wur- 


Das Haus ohne Türen 
zel schlugen. 
Die Einrichtung des Hauses entstammt nicht 
einem Möbelladen, sondern sie entstand ähn- 
lich, wie der Garten von selbst gewachsen ist. 
Da waren zuerst die anonymen Gebrauchs- 


anonyme 


gegenstände, wie sie klar durchgeformt von 
der Industrie geliefert werden. Man benützt 


sie ohne Emotion. Neben dieses 
Mobiliar, das man mit vielen anderen Men- 
schen gemeinsam hat, treten individuelle Ge- 


genstände, die man selbst aussucht und an- 
fertigt. Die persönlichen Elemente in einem 
Haus können dreierlei Ursprung haben: Ent- 
weder sind sie alt, im Idealfall vererbt, und 
haben so eine persönliche Beziehung zu ihrem 


Schließlich 


5 Tisch mit Säulen aus einem Birkenstamm. 
Besitzer. Oder sie sind von einer Reise mit- 
gebracht, Erinnerung an eine besondere Situa- 


Links ein Schaukelpferd 
6 Eine Wurzel als »Schmuckbehälter« 

tion Leben des Bewohners. 

können es einfache Gegenstände sein, meist 

wie Wurzeln, 


auf einer antiken Kommode 
7 Wurzelwesen auf der Gartenmauer 


Exotische Geräte als Schmuck. 
im 


\bstammung, 


organischer 
Muscheln oder Schnecken, und sie sind durch 
den Akt der Auswahl verfremdet und in einen 
neuen Bezug gesetzt. Da war zum Beispiel 
2 ( 


5 Table with columns made from the trunk 
of a birch-tree. Exotic implements as means of 

















decoration. A rocking-horse on the left 
6 A root as jewelry-box on an antique chest 






























































7 Root figure on the garden wall 


























































































































































































































































































































































































































































































































































































































umriß. für die 

















eine Birke, die ein Sturm 

aber im Zeitalter der Ölheizung keine Ver- 
wendung war. Sie wurde teilweise in Scheiben 
geschnitten und dient als Terrassenpflaster. 








Ein Tisch entstand dadurch, daß eine Glas- 
platte über zwei Birkenstämme gelegt wurde. 


\us Stamm und Wurzeln eines Baumes, der 
einst auf dem Grundstück stand, wurde ein 


Schaukelpferd geschnitzt. Ein Stück Wurzel 


wurde von einem Spaziergang heimgebracht 
und dient seitdem als »Schmuckbehälter«. 
Eine andere Wurzel reckt bemalt ihre bizar- 
ren Arme von der Gartenmauer. So haben 
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sich viele an sich wertlose Gegenstände zu- 


sammengefunden, die durch den persönlichen 





Bezug mit dem Bewohner und durch den Zu- 
stand ihres »Erwähltseins« zu einem Wert für 
die Hausbewohner geworden sind. Bei einer 
Einrichtung geht es also nicht unbedingt um 
den Wert, den die Dinge haben, sondern um 
den, den man ihnen gibt. 

Man mag sich mit noch so teuren und wert- 

vollen Objekten umgeben, solange man nicht 


ein persönliches Verhältnis zu ihnen hat, so- 


wahre Geschichte eines reichen Mannes, der 
seinen Innenarchitekten für ein halbes Jahr 
auf eine Reise um die Welt geschickt hat, um 
erlesene Antiquitäten für ihn zu suchen, kann 
als ein warnendes Beispiel dienen. Man er- 
wirbt sich nicht etwas dadurch, daß man einen 
Preis bezahlt, sondern daß man im wirklichen 
Sinne des Wortes darum wirbt. Dieser Vor- 


gang des »Erwerbens« ist nicht ein einmaliger 



























































































































































































































































































































































































































































































































































hung zwischen Mensch und Behausung. Es 
geht dabei aber nicht nur um das Verhältnis 
des Menschen zu den Objekten, die ihn um- 


geben, sondern auch um des Menschen Tun 
und Denken, das sich auf heute noch 


un- 
erklärliche Weise in der Umwelt niederschläst. 


Wie eine Batterie sich mit elektrischer Energie 





























abgeschlossener Prozeß. Er bedarf vielmehr 


der steten Erneuerung. 
lange also keine Beziehung zwischen Mensch 


Der Geist eines Hauses, der sich jedem Be- 
und Umwelt besteht, bleiben sie leblos. Die 


sucher mitteilt, ist das Ergebnis einer Bezie- 


auflädt und diese jederzeit wieder abgeben 
kann, so nimmt ein Haus und seine Einrich- 
tung den Geist seiner Bewohner auf und strahlt 
ihn auf Bewohner und Besucher zurück. Die 
Wahrnehmung der Ausstrahlung allerdings 


hängt von der Sensibilität des einzelnen ab. 
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Logieren wie Captain Cook 


Fon Hauke Wescamp 


mmer mit farbenfrohen Schiffsmöbeln. Ilse-Werke KG, Uslar. Programm Ilse-Living »Maritim« Bed-sitting-room with ship’s furniture in g% 





Schiffsmöbel werden wiederentdeckt Das Jet-Zeitalter, die Ära der 
Düsenklipper, hat es nicht vermocht, 
den Sinn für Romantik absterben 
zu lassen. Im Gegenteil, gerade die 
junge Generation umgibt sich, 
was Kleidung und Wohnen anbelangt, 
gern mit den Attributen entlegener 
Zonen und vergangener Zeiten. 


Dies hat u.a. zur Wiederentdeckung 


des Schiffsmöbels aus der Blütezeit 


‚colours. Ilse-Werke KG, Uslar. Programme: Ilse-Living “Maritim” der Segelschiffahrt geführt. 

































































Auf dem Umweg über Anregungen aus dem 
Kunst- und Antiquitätenhandel wurde das 
Neuland nachgebauter und nachempfundener 
Schiffsmöbel betreten. Namentlich in Eng- 
land, dem Land mit der größten Seefahrts- 
tradition, war schon früher echtes altes Schiffs- 
mobiliar für den Gebrauch im Haus — und 
wenn es auch noch so sehr im Binnenland lag 
— gehandelt worden. Solche kostbaren Stücke, 
die auf Fregatten und Teeklippern des ı8. 


und frühen 19. Jahrhunderts benutzt worden 
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waren, haben natürlich ihren Preis, vor allem 


dann, wenn der Nachweis der Herkunft exakt 
geführt wird. Es mag ein besonderes Gefühl 
sein, einen kleinen lederbezogenen und mes- 
singbeschlagenen Kapitänsschreibtisch im 
Zimmer stehen zu haben, an dem noch das 
Metallschild mit dem eingravierten Namen 
»SS Meduse« prangt. Und vielleicht aus dem 
Schiffahrtsregister zu wissen, wann und wo 
das Schiff lief, was es beförderte und welche 


Kapitäne es zu seiner Zeit kommandierten. 





























































































































































































































































































































































































































































































































































































































































































































































































































































































































































































































Nun handelt es sich bei echten alten Schiffs- 
möbeln meistens um Einzelstücke, und ein 
Kajütschreibtisch aus dem ı8. Jahrhundert 
beispielsweise kann bis zu 20 000 DM kosten. 
Wer ein ganzes Zimmer im Seekistenlook aus- 
statten möchte, kann aber jetzt unter einer 
Reihe von Programmen wählen, die von eini- 
gen Firmen der Möbelindustrie unter so be- 
zeichnenden Namen wie »Maritim«, »Han- 
seatic« oder »Kajüt« — um ein paar Beispiele 


zu nennen — entworfen wurden und produ- 
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Kommode mit aufgesetztem Regal (rechts) 

und Bord (links) zum Aufhängen oder Aufsetzen 
auf Kommode. Ilse-Werke KG, Uslar. 

Programm Ilse-Living » Maritim« 

Schiffsmöbel in Hell und Dunkel. 

F. & W. Wortmann, Pivitsheide/Detmold. 


Programm »Hanseatic« 


Chest of drawers with superimposed shelves 
(right) and board (left) for hanging or 
superimposition. Ilse-Werke KG, Uslar. 
Programme: Ilse-Living “Maritim” 

Ship’s furniture in pale and dark wood. 
F.& W. Wortmann, Pivitsheide/Detmold. 
Programme: “Hanseatic” 





pgieren wie Captain Cook 
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ziert werden. Es ist erfreulich, daß man bei 
dieser Renaissance des Schiffsmöbels durch- 
weg auf das sklavisch getreue Nachbauen al- 
ter Modelle verzichtete. Man wäre auch sonst 
gefährlich in die Nähe sogenannter »Stilmö- 
bel« gekommen. Vielmehr bilden diese neuen 
Schiffsmöbel eine eigene Stilgattung: Sie ver- 
weisen wohl auf ihre alten Vorgänger, sie ha- 
ben bezeichnende Merkmale übernommen, 
aber in der verwandelten Form sind sie doch 
etwas Neues. Auf Schlingerborde an den Ti- 
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schen und auf schwere Tragegriffe an Kommo- 
den und Betten kann man an Land wirklich 
verzichten. Von den typischen Merkmalen der 
Möbel aus der Segelschiffahrtszeit blieb im- 
merhin so viel erhalten, daß die eigenartige, 
behagliche Kajütenatmosphäre entstehen 
kann: die verhältnismäßig klein gehaltenen 
Maße der Stücke, die echten Messingbeschläge 
Griffe, 


Schlösser). Rolltüren und die Seekistenform. 


(Ecken, Verstärkungssbänder und 


Logieren wie Captain Cook 


5 Kajütenmöbel, in echt Mahagoni gebeizt. 
ASGA-Möbelwerk GmbH, Gaggenau-Oberndorf. 
Programm » Kajüt«, Kollektion Viva 


Cabin furniture, Mahogany, stained. 
4SGA-Möbelwerk GmbH, Gaggenau-Oberndorf. 
Programme: “Cabin”, Viva Collection 
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Neu ist, daß die Möbelflächen auch rot oder 
blau offenporig lackiert werden. Das ergibt, 
vor allem bei wahlweise gemischter Zusam- 
menstellung, die heute vor allem bei der Ju- 
gend beliebten, starkfarbigen Kontraste. Wer 
sich lieber ans alte Vorbild hält, kann ein 
dunkles oder ein in echt Mahagoni gebeiztes 
Programm wählen. 

Insgesamt ein Wohnstil für junge Leute oder 


jung empfindende Menschen. Ein Gastzim- 
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mer mit Schiffsmöbeln dürfte für den Besuch 
eine Überraschung sein. Will man ein übriges 


tun, so schafft man eine stilgerechte Raum- 


ausstattung: Alte Petroleumlampen — ohne- 
hin ein beliebtes Sammelobjekt —. Nach- 
drucke von Seekarten, eine Sanduhr oder 


eine Positionslaterne lassen sich fast überall 
beschaffen. Wer Glück hat, erwischt auch ein- 
mal ein abgetakeltes Steuerrad oder eine Ga- 


lionsfigur. 
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Das Bett 
in der 
Wand 


Modell: interlübke, Möbelfabrik, 
Wiedenbrück, Westfalen 


Die Bilder zeigen eine 
Schrankwand mit durchgehenden 
Türen. 

Können Sie vermuten, 

daß sich hinter dem offenen 
Schrankelement ein bequemes 
Bett versteckt (Abb. ı)? 

Zur Schrankwand 

mit Drehbett gehören immer 
ein Türelement und das 
hochstehende Klappbett, das zur 
Vorderseite als nutzbares 
Schrankelement eingerichtet ist. 
Spielend leicht, wie eine Geheimtür, 
arbeitet der Mechanismus. 

Das offene Schrankelement wird 
nach hinten gedreht. 

Sie brauchen dabei nichts 
herauszuräumen (Abb. 2). 

Das Bett wird einfach nach vorn 
heruntergeklappt. 

sin Handgriff genügt — 

schon steht das Bett vor der 
Schrankwand. Auf dem 
elastischen Lattenrost ist das 
Bettzeug bereits aufgeschnallt 
(Abb. 5). Die Schrankwand 

mit Drehbett schafft doppelt Platz, 
wenn kostbarer Wohnraum 
gewonnen werden muß. 

Viele Schlafzimmer 

oder Wohnzimmer müssen 

als Mehrzweckräume 

benutzt werden. 

Diese »interlübke«-Konstruktion 
ist deshalb so überzeugend, 

weil man auf Wohnlichkeit, 
Schlafkomfort oder Repräsentation 
nicht verzichten muß. 

Auch auf den 

zweiten Blick können Sie 

nicht erkennen, wo sich das 

Bett versteckt. 
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Das Bad 
wird 


wohnlich 


Hygiene mit Komfort 


Von Wulf Westphal 


Ein weiter Weg: von den römischen Thermen 
über die »Badstuben« des Mittelalters bis zum 
komfortablen Badezimmer unserer Tage. Und 
ein interessanter Weg durch die Kulturge- 
schichte. Das Baden hatte in den kulturellen 
Blütezeiten eine gesellige Note; in den mittel- 
alterlichen Badstuben wurde Essen serviert 
und zur Unterhaltung aufgespielt. Es hat ver- 
schiedene Gründe, warum es dann durch 
mehrere Jahrhunderte aus war mit dem be- 
haglichen Verweilen, mit dem »Wohnen« im 


Bad. Und 


unserem Jahrhundert — generell wieder Usus 


als das Badezimmer — erst in 
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wurde, war von der alten Badebehaglichkeit 
zunächst nichts übriggeblieben; der kleinste 
Raum erschien gut genug, das Baden wurde 
zur schnell abzuwickelnden Funktion. So stellt 
Professor Kyra von der amerikanischen Uni- 
versität Pennsylvania fest, daß der Baderaum 
hinter der Wohnraumentwicklung um etwa 
vierzig Jahre hinterherhinkt. Die meisten 
Badezimmer sind Miniräume, klein und — 
selbst wenn sie geheizt sind — kalt. Hinein — 
waschen, duschen, baden, Zähne putzen — 
raus... Was zu kurz kommt, ist die gerade 
heute so dringend notwendige Entspannung. 
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Die so wesentliche Errungenschaft des 20. Jahr- 
hunderts, und eine solche ist die Idee des 
Badezimmers in der eigenen Behausung ge- 
genüber den früheren öffentlichen Bädern, 
bleibt nicht verwirklicht. 

\ber es soll und kann anders werden. Man 
ist neuerdings dabei, Badezimmer einzurich- 
ten, die der Mensch ungern verläßt, weil er 
sich darinnen wohl fühlt, und die ihm, wenn 
er sie verläßt, die Entspannung und Gelassen- 
heit wiedergegeben haben, deren er so drin- 
gend bedarf. Es beginnt damit, daß man 
Baderäume in Neubauten wohnlicher konzi- 






















































































































































































































































































































































































































































































































































































































































































































































































ı Eingang, 2 Ausgang, 3 Waschbecken, 


4 Badewanne, 5 Kosmetikzone, 6 Fernsehzone, 
7 Buchzone, 8 Sitzzone. 


1 Entrance, 2 Exit, 3 Hand-basin, 
4 Bath tub, 5 Cosmetics Corner, 6 TV-area, 


7 Reading area, 8 Sitting area 


ı Im Wohnbad aus Plexiglas 
ist die Erfrischungsecke 
mit eingeplant 

2 Kosmetikzone 

3 Fernsehen im Bad? 

Im Wohnbad ja! 

4 Grundriß des Wohnbades 

5 Die Naßzone 
inmitten des Wohnbades 
mit Badewanne 
(Durchmesser 1,80 m). 
Waschtisch und Dusche 
(über der Wanne) 

6 Querschnitt 
durch das Wohnbad 
(alle sechs 
Abbildungen Werkfotos 
Röhm + Haas GmbH, 
Darmstadt) 


1 The plexiglas 
bathroom 
has a built-in 
refreshment corner 

2 Cosmetics zone 

3 TV in the bathroom? 
Yes, for 
comfortable living! 

4 Bathroom plan 

5 Wet zone 
with bathtub 
(® 1.80 ms.), 
basin and shower 
(above tub) 

6 Cross section 
of bathroom 
(all six photos: 
works photographs 
by Röhm + Haas GmbH, 
Darmstadt) 














1 Vorklimatisierte Zugluft 
2 Abluft 

3 Fußbodenheizung 

4 Naßzone 

5 Dusche 


Air-conditioned ventilation 


Outgoing air 
Floor heating 
Wet zone 
Shower 
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7 Alle Sanitärobjekte in einem Block: 

Wanne, Waschbecken, Bidet. Maisonette-Bad. 
Firma MERO (Dr. M. Mengeringhausen), 
Würzburg 

Grundriß zum Maisonette-Bad (Abb. 7) 
Toiletten-Einbauschrank mit drei Spiegeltüren 
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(durch Drucktasten zu öffnen) und großzügiger 
Beleuchtung. Firma Allibert GmbH, Frankfurt 
Tapeziertes Badezimmer mit passendem Vorhang 
»Bad-Boy«, Sitz mit Schublade für Handtücher 
und herausnehmbarem Korb für Schmutzwäsche. 


Firma Hess d& Söhne, Eiershausen/Dillkreis 


Elegante, geräuscharme Waschtischbatterie. 














12 

Grohe-Armaturen, Hemer/ Westf. 
13 Duschabtrennung System Showerfold. 
Der Boden im Bad bleibt trocken. 


Firma Justin Hüppe, Oldenburg 



























































































































































































































































































































































































































































































































































































































































































































































































































































































































































































































































7 All sanitary objects in one block: tub, 
basin, bidet. 

Maisonette-Bad, MERO (Dr. M. Mengering- 
hausen), Würzburg 

8 Maisonette bath plan (fig. 7) 

9 Built-in toilet cupboard with three mirror doors 
(push-button system) and generous lighting. 
Allibert GmbH, Frankfort 

10 Papered bathroom with matching curtains 

11 “Bath boy”, seat with drawer for towels and 
removable dirtylinen basket. 

Hess d& Söhne, Eiershausen/Dillkreis 

12 Elegant, noiseless table battery. 
Grohe-Armaturen, Hemer/ Westf. 

13 Shower partition, Showerfold system. The 
bathfloor remains dry. Justin Hüppe, 
Oldenburg 
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Das Bad wird wohnlich 


















































































































































piert — schon vom Grundriß aus —. daß man 
Farbe hineinbringt und daß man die sani- 
tären Elemente weniger »technisch«, sondern 
ästhetisch schöner, für das Auge angenehmer 
durchformt. Viele Firmen der einschlägigen 
Branche sind jetzt auf diesem Wege; der Trend 
ist unverkennbar: Das Bad wird wohnlich. 

Die bisher wohl revolutionärste Idee hat Pro- 
fessor Janssen vom Institut für Industrielle 
Formgebung an der Technischen Universität 
Hannover hervorgebracht, und eine chemische 
Fabrik, die sich vornehmlich mit der Herstel- 
lung von Plexiglas befaßt. hat sie marktreif 
entwickelt: ein» Wohnbad «. in dem man nicht 
nur baden, sondern auch lesen, fernsehen, 
Musik hören, sich gesellig unterhalten oder 
entspannt vor sich hindösen kann — ganz 
nach Temperament und Tagesstimmung. Der 
Raum wurde bis ins Detail nach Maß- und 
Funktionsanalysen konzipiert. Der Beziehung 
Mensch — Raum wurde weitgehend Rech- 
nung getragen. So entstand ein in ein Sechs- 
eck eingezogener runder Raum, in dem nichts 
bedrängt und alles organisch geordnet ist 









































































































































(siehe Skizze, Abb. 4). Kern des Wohnbades 
ist die Naßzone, gewissermaßen ein Zylinder, 
der streng Feuchtes von Trockenem trennt. 
Eine Klimaanlage sorgt dafür, daß von oben 
ständig warme Frischluft nach unten strömt; 
die Wände können nicht feucht werden. Die 
Frischluft erwärmt sich über dem mit 25 Grad 
beheizten Fußboden und wird im Naßzonen- 
teil zusammen mit der Feuchtluft abgesaugt. 
Im sechseckigen Wohnbereich erweitern 55 cm 
tiefe Nischen die Rundform von 450 cm in die 
Tiefe. Diese Sitz- und Ruhezone hat allen 
Komfort, der zum Entspannen notwendig ist: 
Auf der einen Seite befindet sich ein Einbau- 
schrank für Bademäntel und dergleichen, auf 
der anderen das gesamte Schaltsystem für 
Wasser und Licht. Die Fernsehzone liegt der 
Ruhezone gegenüber. In der mit drei Spie- 
geln ausgestatteten Kosmetikzone sind zwei 
Einbauschränke mit großem Fassungsvermö- 
gen. Die vierte Nische ist als Literatur- und 
Erfrischungszone ausgebildet, hier kann man 
auch einen Drink nehmen. Wände, Nischen 


und die abgehängte Decke sind aus vorgefer- 







































































14 Farbenfrohe Sanitärelemente aus Plexiglas, 


die in jedes größere Bad eingeplant 

werden können. Design: Institut für Industrielle 
Formgebung an der TU Hannover. 

Werkfoto Röhm + Haas GmbH, Darmstadt 





























15 Opak-Glasmosaik (Größe der Steinchen 20:20 mm) 


auf dem Fußboden des Badezimmers. 
Verlegt von Schöninger-Werkstätten, München 


tigten Sandwichelementen mit strukturiertem 
Plexiglas und Polyurethanschaum hergestellt. 
Die einzelnen Elemente sind durch einfaches 
Hängen an die Unterkonstruktion in ihre 
Lage gebracht. 

Was das Funktionelle am eigentlichen Bad 
anbelangt: Die runde Wanne hat ı80 cm 
Durchmesser und ist 50 cm tief. Man kann 
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Gay-coloured sanitary units of plexiglass 

for incorporation into any bigger bathroom. 
Design: Institute for Industrial Design at the 
Technical University, Hannover. Works 
photograph by Röhm + Haas GmbH, Darmstadt 
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Glass-mosaic, Opak (size of the stones 20:20 mm) 
on the floor of the bath-room. 
Schöninger-Werkstätten, Munich 


nicht nur bequem darin sitzen, sondern sich 
auch ausgestreckt schwerelos entspannen. Wer 
beim Duschen mit trockenen Haaren davon- 
kommen will, benutzt die aus dem Wasch- 
tisch herausziehbare Handdusche. Der Wasch- 
tisch ist seinem Standort nach der Kosmetik- 
zone zugeordnet. Auf elektronischen Befehl 
trocknet ein im Waschtischoberteil eingebau- 


tes Heißluftgebläse die Hände; elektronisch 
lassen sich von hier aus Wassertemperatur für 
Dusche und Bad vorwählen. Der um den 
Waschtisch laufende Ring dient als Halter für 
Badetücher und als Haltegriff für den Wan- 
neneinstieg. 

Nun, das »Wohnbad« muß beim Hausbau 
eingeplant werden. Wer aber ein herkömm- 
liches Badezimmer neu einrichten will, dem 
bieten sich ebenfalls neue — und weniger 
prätentiöse — Möslichkeiten. Es gibt Sanitär- 
einheiten in Fertigbauweise 
(Abb. 7), deren Montage nur den Anschluß 
der Kalt-, Warm- und Abwasserleitungen an 


kompakter 


das bauseitige Rohrnetz erfordern. Auch ein 
solches Bad hat gegenüber traditionellen 
Badezimmern einen zusätzlichen Benutzungs- 
komfort; Wanne, Waschbecken und Bidet sind 
wie aus einem Guß geformt, die Wasserver- 
sorgung erfolgt über ein zentral gesteuertes 
Thermomischventil durch einzeln gesteuerte 
Einläufe — oder wahlweise durch Einzel- 
armaturen. Neben der Armaturenplatte gibt 
es eine Sitzbank zwischen Waschbecken und 
Bidet. 

Noch nicht lange auf dem Markt ist auch eine 
praktische und schöne Bade- und Dusch- 
abtrennung. Sie besteht aus einem faltbaren 


Teil und 
(Abb. 13). Alle Rahmenprofile sind aus elo- 


einer starren Eckverbindung 
xiertem Aluminium; der faltbare Teil läuft 
unten und oben in Führungsleisten. Feder- 
gelagerte Kunststoffgleitrollen gewährleisten 
ein leichtes Öffnen und Schließen. Die mit- 
gelieferten Wandanschlußprofile lassen sich 
bequem an der Wand anschrauben; die unte- 
ren Profile werden auf dem Wannenrand auf- 
gesetzt und mit einem Spezialdichtungsmittel 
verkittet. Eine solche Bade- oder Duschabtren- 
nung wird in mehreren Standardmaßen ge- 
liefert und kann auf das gegebene Baumaß 
verschmälert werden. Vorteil: Der Fußboden 
bleibt völlig trocken, das Bad wohnlich. 

Wohnlich, funktionell praktisch und form- 
schön sind auch moderne Einbauschränke, so 
zum Beispiel das in Abbildung 9 gezeigte 
Modell, eine ausgefeilte Konstruktion. Beque- 
mes Frisieren läßt der dreiteilige Kristall- 
spiegel zu; die Spiegeltüren sind mit Magnet- 
verschlüssen ausgerüstet, und für gute Be- 
leuchtung im ganzen Raum sorgt eine im 
Die 


Einlegeböden im Schrank sind verstellbar, an 


Schrank eingebaute Leuchtstoffröhre. 


den Innenseiten der Türen gibt es Spezial- 
halter für Zahnbürsten und Tuben. Arznei- 
mittel lassen sich in einem verschließbaren 
Medikamentenfach unterbringen. 

Auf was man noch achten sollte, sind ge- 
räuscharme Armaturen und » Accessoirs« wie 
z.B. ein Schränkchen für Schmutzwäsche. Wer 
das Bad einfach und doch wirkungsvoll wohn- 
lich machen will, mag auch ans Tapezieren 
mit einer Spezialtapete denken, zu der man 
Vorhänge und Spritzvorhänge im gleichen 
Muster kombinieren kann. 
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Furs — in Fashion since the Stone Age 
By Anni Wagner 


Since times immemorial fur has been appreciated 
for the protection and adormment it offers. In 
prehistoric times fur garments gave the best pro- 
tection from cold. Already in the Bronze Age, 
they were also worn for the sake of adornment. 
The Teutons were fond of bear skins, and cloaks 
of panther skins were the fashion in Ancient 
Egypt. Plastic art informs us of the degree of 
popularity of fur garments since the days of the 
Middle Ages when robes and cloaks for festive 
occasions in particular were trimmed with fur, 
mostly marten, fox and sable. The latter, though, 
was permitted to nobility only. Ermine skins 
were the exclusive privilege of sovereigns. It is 
only natural that the painters when representing 
the Mother of God or saints of princely blood 
honoured them with ermine-trimmed garments. 
Thus we may on pictures of the ı4th and ı5th 
centuries view Our Lady protected by a precious 
ermine-lined cloak. Saints of noble rank likewise 
own capes of ermine skins. In the ı6th century it 
became a matter of course for the nobility, the 
gentry and patricians to wear a wide fur collar 
covering their shoulders. They even wore it in 
summer. The big fur collar in the portrait of 
the Munich patrician Andreas Ligsalz painted 
by Hans Mielich (1516-1573) is particularly 
impressive (fig. 2). In the ı7th century, fur-trim- 
med garments became popular with everybody. 
This is evident from the great number of paintings 
which in every possible genre scene show fur trim- 
mings and garments. The paintings of the Nether- 
landish artists in particular show women wearing 
fur-lined vests on festive occasions as well as while 
going about their domestic duties (fig. 3). 

During the ı8th century, headgear and mufts of 
fur became the fashion. Fur trimmings on coats, 


cloaks and capes remained popular (figs. 4 and 5), 
and, gradually, full fur lining of coats was gen- 
erally adopted. The idea of wearing fur on top 
lined with a fabric for ladies’ coats was reserved 
to the 2oth century. (pp. 1-5.) 


Gundel Bab 
A Sculptress in Sweden 


By Rainer Papendik 


The identity of an artist as to his character and art 
will sooner or later come out and express itself. 
Depending on the character and temperament of 
the individual either patience will be displayed in 
the process or a sudden outbreak of formative 
volition will take place. With Gundel Bab, a 
sculptress living in Stockholm, true self-expression 
has taken a long time, leading from an adapta- 
tion to the modest outward circumstances of her 
life to a slow unfolding at last of her innate artis- 
tic power impatiently awaiting its chance. 

She received her first artistic training not as a 
sculptress as she had wished for but at a school for 
industrial art in Munich where the artist, born in 
1903 as the daughter of a medical doctor and 
scientist in Berlin, grew up and got all her train- 
ing. For a while she settled down in Berlin as a 
graphic artist in the field of advertising art. In 
1938, though, she returned to Munich where her 
so many years old wish to sculpture was to be ful- 
filled. She started as a pupil of the sculptor Toni 
Fiedler. However, her work in Fiedler’s studio 
was interrupted in 1939 at the outbreak of the 
war by her subsequent going to Sweden. It took 
another ten years until she was again able to de- 
vote her time and talent to sculpture. In 1950, she 
eventually got the opportunity of frequenting 
night courses at the Stockholm Art College. To 
her form is the most important element in sculp- 
ture, nevertheless does her sculptural work hold a 
“Jiterary” content. Gundel Bab gradually turned 
away from the models she had been studying and, 
towards the end of the fifties, found her own in- 
dividual expression. The borderline between the 
representational and abstract idioms of expression 
became fluid. Her pieces of sculpture now reveal 
themselves as a scene of battle, a battle raging 
between the innate life of what is represented and 
the formal powers effective from outside. She 
creates terracotta figurations evoking the bizarre 
rock formations of the Corsican “Calanques”, 
rocks that have been worked over by the weather 
as if a titan had modelled them. 

Bab’s motifs change periodically. For quite a 
while the artist has been occupied with variations 
on the subject of the “Singer”. The “Festive Con- 
cert” belongs to this particular subject (fig. 5) 
with which Gundel Bab succeeded in getting 
through to a more severe and almost archaical 
form and which distinguishes her more recent 
work like a successfully absorbed maturing proc- 
ess. (pp. 69.) 


The Abstract Impressionism of Rene Laubi&s 
By Wolfgang Saure 


The abstract idiom has lent landscape painting a 
different and subjective perspective. Nature has 
dissolved more or less in the new independence of 
painting reflecting a strong inner life. Among the 


more original painters that have gone through 
this process is the Frenchman Rene Laubies. The 
memory of natural landscapes vibrates in his 
ethereal stripes of colour and spotty webbings. 
Laubies gives poetical suggestions of water and 
air, of sand and moss. He dissolves the landscapes 
with its elements into atmospheric colour vibra- 
tions. A comparison suggests itself with the style 
of the Impressionists, and with the later Monet in 
particular. Faceted layers of paint are built up to 
form a gamut of luminosity. The sea and the sun 
seem to mix in transparency. At the same time an 
infinite space in vibrating motion appears to be 
born. 

This Paris painter, born in Saigon in 1924, is a 
believer in Taoism. Something of the cheerfulness 
forming part of the cosmic experience of life of 
Taoism seems to be contained in his pictures. Lau- 
bies’ particular abstract process admits of an as- 
sociation with a sentence by Chuang-Tzu: “What 
can be taught is not worth learning.” To the puri- 
ty and ascetic quality of this painting in the true 
and traditional sense of the word corresponds a 
technical process specially developed for the art- 
ist's purpose. Laubies paints exclusively on thin 
glazed paper which is able to absorb the thin-bod- 
ied oil paint applied by means of a brush, a ra- 
zor blade or a cloth. Thus, interfering paint in- 
crustations can be avoided. 

Rene Laubies adheres neither to an artistic move- 
ment nor to a gallery. Starting from Paris, he has 
become internationally known with far spread 
exhibitions ranging from the USA to Japan. Lau- 
bies has been awarded the Fenelon Prize for 
which he had been submitted by the Painter 
Jean Fautrier. (pp. 10— 11.) 


Wilhelm Kohlhoff: Painting Life 
By Edgar Schindler 


The painter, graphic artist and sculptor Wilhelm 
Kohlhoff was born in Berlin in 1893 as the son of 
an East Prussian. Like Renoir, he has started his 
artistic career as a porcelain painter at the 
State Manufactory and is self-taught as a painter 
of figure motifs, portraits, landscapes, animals, 
still lives and flowers. A quite unusual natural 
talent. A short survey of his development: In 
1914, debut at the Great Berlin Art Exhibition. 
Since 1917 member of the Secession upon the 
suggestion of Lovis Corinth. He regularly sent 
his pictures to the exhibitions of the Secession. 
Collective exhibitions in 1919 under the auspices 
of the Kestner Society, Hannover; 1920, 1925, 
1926 exhibitions with F. Gurlitt in Berlin; 1931 
with Deutsche Kunstgemeinschaft Berlin (Motifs 
from Paris and southern France). Kohlhoff was 
lauded as “one of the best to serve and further 
develop the precious heritage left by Corinth” 
“He did not cogitate, he painted”, has been said 
of him. The book “German Painting of the 
Present” by Richard Bie (Alexander Duncker Ver- 
lag, Weimar 1930) contains three works by Kohl- 
hoff. Bie wrote: “Thus, the painter Kohlhoff is 
obsessed by and eager for colour as the expression 
of the impulse of life... This is the reason why 
an artist like Wilhelm Kohlhoff in particular 
must be welcomed vividly, openly and cordially, 
because out of the hidden depths and weavings 
of his art the at all times rare luck of form mani- 
fests itself being born and growing.” 


Kohlhoff was called up in the last war and 
appointed a war painter. His Berlin studio with 
many of his works was destroyed. After the war, 
Kohlhoff was driven to the region of the Fichtel- 
gebirge and eventually landed in the northeast 
comer of Bavaria where he settled down in the 
town of Hof in 1949. There, he found patronage 
and help by private people as well as public 
authorities. A collective exhibition organized by 
the town of Hof in 1963 showed samples of the 
whole volume of his talent. Big animal composi- 
tions of a singular vitality and drawing verve 
mix with works of a very sensitive objectiveness 
and painstaking love for detail. Usually, he ravels 
in “peinture”. Big-size flower and fruit still lives, 
animated with exotic animals, swell to a chromatic 
fortissimo. The landscapes themselves appear 
transposed into pictorial values. The white silence 
of death prevailing over northern landscapes is 
as much in evidence as is the trumpeting blue of 
southern seas. His recent watercolours of Rhine 
and Neckar sceneries are a pure foaming and 
ebullition of colour, a sparkling of coloured cham- 
pagne forthe eye. As regardsthe human figure and 
portraits we find a touch of the exotic in the deep 
black lustre of hair—besides the fair German love- 
liness of children. The portrait of Lovis Corinth, 
Kohlhoff’s friend, which the artist painted from 
memory after the war is very expressive. The 
series of lithographs of pointe danseuses and mod- 
ern artistic dancers belongs to the best of all 
times that has been created in the representation 
of dancing-a hymn to the beauty, grace and 
demoniacal power of women. They are, by the 
way, a favourite subject of Kohlhoff’s: the female 
body as a nude, a half-nude, an erotic artefact of 
nature, alluring and seducing. The artist has cen- 
tered upon “life” as his fundamental subject and 
it manifests itself in the representation of throngs 
of men, of driving or of bridges, and it is expressed 
in the picturesque capprici of many techniques. 

(pp. 12— 14.) 


The great “Disturber” Karl Friedrich Dahmen 
By Klaus Honnef 


In the midst of a landscape of idyllic beauty near 
Lake Chiemsee stands the refuge of Karl Fred 
Dahmen, born in the Rhenish town of Stolberg 
in 1918. From the artist’s studio on the first floor 
of the house, a former hay-loft, opens a splendid 
view of a majestic mountain chain rising in the 
far horizon. So much beauty is much too much for 
a man like K. F. Dahmen who has been appointed 
a professor at the Munich academy over a year 
ago. He has always detested beauty without 
problems, perfection, elegance and polish; instead, 
he adheres to a notion of beauty which differs 
widely from what is usually understood by it. 
Therefore, he wants to disturb that view of a 
grandiose landscape and shut it off with trees. 
To disturb—undoubtedly a fundamental impulse 
in Karl Fred Dahmen’s artistic work so far: to 
disturb—-not to destroy. Therefore, his painting 
occupies a unique position within the framework 
of actual tendencies in modern art. Upon a com- 
parison with Pop and Optical Art, with Neocon- 
structivism and Cinetic configurations his art 
has not the same effect of smoothness or perfec- 
tion. Moreover, it is tied to a conception of beauty 


for which exist no fixed rules and which is antag- 
onistic to the traditional idea of beauty. To dis- 
turb, to trouble, is one of K. F. Dahmen’s artistic 
aims. He wants to rouse up and startle the viewer 
out of his self-satisfaction by means of pictures 
which transfer their latent agressiveness on to him 
or at least rouse him from his passive part of view- 
er by urging him to act. And if it were only to 
make him follow with his hand the plastic erup- 
tions that Dahmen’s pictures push in front of him. 
Dahmen surely is not a painter in the convention- 
al sense of the term. On his canvases which are 
all being produced on the studio floor and not on 
an easel, the most diverse materials are gathered. 
Usually, and mostly in his mountings which I 
consider the most important works in Dahmen’s 
oeuvre, he uses prefab materials of all kinds dep- 
rived of their original functions; waste and worn 
materials, odds and ends he discovers in the refuse 
and dust heaps such as lamps and reflectors, angle 
pieces of stoves, polished or rough boards, harnes- 
ses and discarded corsets which re-emerge in his 
mountings. The articles he uses and which are so 
very alien to art have furthered a development 
in Dahmen’s oeuvre which has been completed 
with his most recent upholstery pictures—a devel- 
opment toward the object. From his floor paint- 
ings which made him vastly known the way leads 
via the mountings finally to the object picture, to 
his upholstery pictures. They are called thus be- 
cause Dahmen lines his canvases with upholstery: 
he has stopped mounting plastic component parts; 
instead, he rigorously declares the upholstered 
sections to be independent fields of action. Pure 
objects arise. 

A very sparse use of paint (nevertheless Dahmen 
remains a painter!) supports the logical trend to- 
ward the object-like quality. (pp: 15 — 19.) 


Comic Strips —Revolutionizing Traditional Forms 
of Art 


By Klaus-Hartmut Olbricht 


Comic strips have until now been considered a 
defeating evidence of the existence of an infan- 
tile culture. However, with the spectacular ap- 
pearance at the latest, of Tarzan strong as a bear, 
of Popeye, that spinach-chewing champion of 
Mars, and of the Pop hero Batman racing across 
the universe with the speed of light this belief has 
been proved to be rather ill-founded. The Comic 
Strip has conquered the world. It is used in the 
East as a means of political propaganda, in the 
West it is absorbed as a piece of entertainment. In 
the meantime, attractive and less interesting co- 
mic strip series with exchangable success-promis- 
ing cliches have engaged in a formidable compe- 
tition. The cosmic erotomaniac Barbarella, the 
outcome of Mr. Forest’s imagination, is at the mo- 
ment keeping millions of her followers engaged 
in her trips from galaxy to galaxy. 

In their search for new realities the artists of the 
illogical logics of comic strips and animated car- 
toons— which, from an artistic point of view, have 
once been considered trivial and even vulgar— 
have discovered the basis for a new practice of art. 
The flood of comic strips rising to millions which 
daily floods reviews, magazines, papers, films 
and TV shows furnished them with novel raw 
material as to technique and content for their par- 
ticular form of articulation. In Paris a group has 


constituted itself that draws on comic strips for 
inspiration. The members of this group define 
themselves as the representatives of a new move- 
ment in art which they call “figuration narrative” 
thus referring to the episode-like formulation of 
the strips as well as to their formal version. The 
taking over of comic strip elements though be- 
comes most evident in Pop Art. Roy Lichtenstein 
is not the only one to benefit from the discovery of 
comic strips for plastic art. It is the “strong emo- 
tional content and the formal though unpersonal 
treatment of love, hate or war” in those picture 
stories that sollicit his imagination. To him comic 
strips are the experimentation fields for the insti- 
gation of imagination. They themselves are not 
products of art in the opinion of Lichtenstein. To 
others, they appear to be the documentation of a 
new popular form of art. A comprehensive and 
well prepared exhibition which has this year been 
organized by the Kunstverein of Düsseldorf tried 
to find an answer to the question whether comic 
strips should be raised to the rank of artistic works 
or not. The configurative form of expression of the 
comic strips has been associated with the problems 
of contemporary art about three years ago. Even 
after so short a time it is not only Lichtenstein’s 
adaptation ofthe comic strip technique that proves 
that they and their cousins, the cartoons, with 
their visual possibilities are on the point of usurp- 
ing further territories in the fields of painting 
and graphic art. The process of revolutionizing 
traditional forms of art through the instrument 
(p. 20.) 


of comic strips has already begun. 


Heinz Schubert and his “Theatrum mundi” 
By Hermann Schütz 


The “theatrum mundi” with all its acts, dramatic 
processions, scenes and intermezzi is the in many 
ways variegated subject of thepainter and graphic 
artist Heinz Schubert. In this, the philosopher 
Schubert becomes manifest. Behind the comedy 
rises the tragedy and behind the tragedy there 
lurks the comedy. The impressions of his youth 
are coined by another scene than the cheerful 
hills of the Allgäu and the town of Kempten 
where he has been living since the end of the war. 
In his graphic work in particular, which is intro- 
duced here, Golem-like ghosts prevail. Heinz 
Schubert, born in Zwettnitz in 1912, lived in Pra- 
gue until his 35rd year. From this world enriched 
by the innumerable experiences of his later life he 
has developed an arsenal of forms on which he 
draws to shape his own world. One can interpret 
his works in aliterary manner or one can approach 
them with a craftsman’s outlook and state that 
Schubert’s theatrum mundi gains its own black- 
and-white reality through the process of creation. 
His diary-like reflexions on the “theatrum mundi” 
probably are considered the most important part 
of his work since we all move on its stage. Its 
scale ranges from a cheerful and popular mood to 
a classical discipline and further to an ironical 
accent full of imagination. To reduce it all to a 
single formula: Schubert’s art establishes its own 
relationship with life without intending to render 
actual life. 

For a technique Schubert prefers the rarely adopt- 
ed technique of zinc etching. The drawing with 
asphalt lacquer on a glossy metal plate which 
offers no resistance to the working hand and 


which—because of the viscosity of the lacquer— 
does not allow a sliding motion as is possible with 
the etching needle or the lithographic chalk, lends 
this particular technique an unyielding, brittle 
and exciting proudness. Later corrections by addi- 
tion are impossible and subtractions are extremely 
painstaking due to theirrequiring delicate etching 
or milling work. 

Heinz Schubert has many talents. He not only is 
a graphic artist, he is also a painter and an artist 
who approaches the most divergent fields of art 
with the most diverse techniques. For public build- 
ings he has created numerous murals. Quite a 
number of his works now is in public hands. Since 
1957 Schubert is President of the Artist’s Union 
of South Swabia. (pp. 21—23.) 


Cities as Patrons of Art: Berlin 
By Ruth Sassmannshausen 


With the evolution of the insignificant place of 
Berlin into the residence of the Electors of Bran- 
denburg and later Kings of Prussia and of the 
Hohenzollerns as well as into the leading indus- 
trial city of Prussia a representative building ac- 
tivity was intimately connected. Towards the end 
of the ızth century and in particular during the 
ı8th and ıgth centuries Berlin became a place of 
considerable attraction for architects and artists 
alike. Among the well known sculptors closely 
connected with Berlin for several decades and up 
to the present we mention just a few: Wilhelm 
Lehmbruck, Georg Kolbe, Richard Scheibe, Renee 
Sintenis, Bernhard Heiliger, Karl Hartung, Erich 
F. Reuter and Hans Uhlmann. Their works, stand- 
ing on public ground, are for their major part 
commissions given by the city authorities. 

In the years immediately following upon the war 
Berlin was exclusively at first assigned the part of 
patron after patronage had quite generally been 
dropped. In her efforts to rebuilt her destroyed 
quarters, to re-model housing districts and to re- 
built public monuments and green spaces Berlin 
had also to consider the representation of artistic 
interests and needs as is required by a city of Ber- 
lin’s position. Each district of the city has an 
amount of DM 50000, — at its disposal to spend 
on art and which is contained in its annual budg- 
et. Within the framework of the emergency pro- 
gramme published in 1951 an emergency pro- 
gramme for artists worthy of furtherance in all 
branches of art was adopted. This programme is 
unique in Germany and is functioning well until 
this day. A jury, working in close contact with the 
senate administrations for art, science and econo- 
my, decides which of the artists shall receive a 
monthly royalty of DM 450,— for three consecu- 
tive months based upon a working contract. Such 
a contract may be repeated from time to time 
with the same artist. In return for those alloca- 
tions the artist has to furmish an adequate artis- 
tic performance. Painters and graphic artists, 
for instance, must produce two pictures sized 
80 :100 cms., and landscapists must furnish pictur- 
es of certain urban landscapes. Or the artists are 
given the commission to decorate the walls of 
schools or other public buildings. The pictures are 
either used for representative purposes or placed 
at the disposal of hospitals, old peoples’ homes, 
libraries and other public institutions for the deco- 
ration of their rooms. Sculptors are given commis- 


sions for smaller works of sculpture to be set up 
among the greens or incourtyards of public build- 
ings and for relievo work on new buildings and 
monuments and for bronze busts of the patron 
saints of new schools. 
In the course of the years the city of Berlin has 
received a manysided support in the field of art. 
Every year the toto and lottery companies give 
quite a substantial sum as a material help for the 
acquisition of works of art by German and foreign 
artists which, among other purposes, are also in- 
tended for Berlin museums. Thus, in recent years 
the “Lying Figure” by Henry Moore resting in 
front of the Academy of Fine Arts, the “Dawn” 
by Berto Lardera in the Hansa Quarter, the 
“Small Lying Figure” by Henri Laurens which 
has recently found its definite place in the court 
of sculpture of the Neue Nationalgalerie and the 
“Flame” by Bernhard Heiliger on Ernst Reuter 
Square have been purchased for the city of Berlin. 
(pp. 24 — 28.) 


Heinz Trökes 


By Juliane Roh 


Among modern painters there is hardly any other 
artist to be found who disposes of nearly the same 
rich configurative imagination as does Trökes. 
With him as a former Bauhaus pupil this is inti- 
mately connected with the figurative means which 
remain of primary importance always. However, 
contrary to systematic artists like Klee and Bau- 
meister, Trökes does not keep to a certain formal 
canon in applying those figurative means, a canon 
which is being varied until its expressive possibili- 
ties are completely exhausted. 

Trökes nevertheless changes from one style to 
another-in his surrealist beginnings he worked 
in a plastic manner and shaded his colours; then 
followed a tachist period with fluid transitions 
and movable knitted actions, and now he is work- 
ing with firmly contoured colour spaces combined 
to form colour complexes. Rhythmical concor- 
dance has never appealed to him. He may pursue 
a sudden idea for a while only to begin with 
something new at a different spot and in this way 
to let things gradually grow together until out of 
an indefinable growth the picture suddenly rises: 
the final configuration. 

In his more recent works which are full of colour 
he shows himself interested in the antagonistic 
and sympathetic working of structural islands and 
hosts of forms which attract each other on the pic- 
torial space untilthey meet, and which then change 
subsequent to the shock. Within that restricted 
space they may also manage to pass each other 
owing to their flexability, they may overlap or 
unite to form a new dominating configuration. 
Those transitory metamorphoses often include or- 
ganic matter and crystalline formations. To Trökes 
the border zones then gain in importance. They 
develop into arabesques. Trökes has thus rediscov- 
ered a forgotten function of the omament: to be 
the connecting link between static spheres of exis- 
tence, to connect heterogenous elements and to 
lead the rigidity of structures to the cosmos of 
changing figures. Thus, a completely individual 
pictorial world rises from patterns and stripes. 
Upon looking at the complicated structural chains 
of amino acids and other chemical compounds, 
for instance, one might in his formal inventions 


discover poetical analogies with the process of 
growth and the structure of life. 

Trökes’ imagination is being in particular inspired 
on his vast travels. He absorbs the forms and col- 
our plays displayed by foreign cultures with avid- 
ity without though fixing them by drawing. 
Only when back in his cabin on some ship or at 
home does he fill his sketch-books with ideas for 
his own pictorial world where every impression 
re-emerges transformed in order to enter his 
painting later—and often very much later at that. 
His journey to Peru and Mexico took place years 
ago. Yet in the canvases of 1967 and 1968, which 
we are showing, Mexican memories are evoked 
without our being able to define them indivi- 
dually. He has long since integrated them in his 
own experience of the world and of life. 


(pp. 2936.) 


House Without Doors 
An individual habitation 


By Helmut Borcherdt 


Like everything else one can consider a house as 
a sum of its parts or as an entirety. The functions 
of living a house has to serve may take place be- 
hind doors or in a room entirety. In the present 
instance, the small size of the site (600 sq.ms.) 
and the usable floor space of 100 sq.ms. rendered 
advisable a fluid transition from one room to the 
next. Thus, a bold room entirety, a “house with- 
out doors” as it has been called by visitors, has 
been brought about. In the centre of the house 
there is an open staircase well opening up two 
split-level storeys so that together they constitute 
louı levels each by half a storey lower or higher 
resp. than its twin. One enters the house at the 
level of the living-room which leads up to a study 
and the parents’ bedroom and down to a dining- 
area with kitchen and a children’s bedroom. The 
furnace and a studio are arranged under the 
living-room. Family life in one big room may not 
be to everybody’s taste since it asks for increased 
respect of privacy; on the other hand, it conveys 
a stronger feeling of belonging together. The 
greater part of life takes place in the big room, 
nevertheless the parents may retire to the studio 
and the children to their own separate room. 

The limitation of the height of the building re- 
quired a maximum utilization of the natural in- 
cline of the ground. Therefore, the two ground- 
floor rooms were arranged so as to be partly un- 
derground, with a southern terrace at groundfloor 
level in front. In order to achieve a perfect com- 
munion of the house with the site an embank- 
ment was thrown up around the open-air sitting- 
area in front of the kitchen and the children’s 
room. The earth from the excavations was heaped 
in front of the living-room so as to form a terrace 
at a raised level. In this way, the garden has been 
divided into several areas situated at different 
levels. 

The fumiture of the house has not been bought 
at a furniture store. Like the garden it has grown 
naturally. Beside anonymous pieces which most 
people have now in common with their neigh- 
bours individual pieces have been acquired. They 
were chosen with care or manufactured in the 
literal sense of the term. Personal features in a 
house may have three different origins: Either 
they are old and in the most fortunate of cases 
inherited and thus intimately related with their 


owners; they may have been brought home from 
a trip and constitute a souvenir of a special situa- 
tion in the life of their owner; finally, they may 
be simple objects, mostly of organic origin, like 
roots, shells or conches that have been estranged 
from their natural surroundings through the act 
of their owner and thus have been placed in a 
new and different relationship. 

One may surround oneself with objects as expen- 
sive and precious as one can afford. So long as a 
personal relationship has not yet developed, so 
long as no relationship exists between a human 
being and its surroundings, as long those objects 
will remain deprived of life. Habitations, be they 
flats or houses, should never be “finished”, i. e. 
arrive at a static ideal state; they should be con- 
stantly subjected to a regenerating process by 
changes, alterations and additions and should 
reflect the process of growing, of inner and family 


growth. (pp: 37 —41.) 


Lodgings like Captain Cook’s 
Renaissance of maritime furniture 


By Hauke Wescamp 


Via the detour of inspirations coming from the 
trade as well as from art and antique dealers a 
new field in fumiture-making, maritime furni- 
ture, has been entered. Old ship’s furniture is be- 
ing re-constructed, re-conceived and re-designed. 
This is going on in England in particular, Eng- 
land being the country with the greatest and 
longest seafaring tradition. There, genuine old 
ship’s furniture has already been traded for a 
long time. Such precious pieces as have been in 
use on the frigates and tea clippers of the ı8th 
and early ıgth centuries fetch a high price, of 
course, especially when authentic proof of their 
origin is available. Pieces of genuine old ship’s 
furniture usually are singular, and this explains 
why an ı8th-century cabin desk may fetch up to 
DM 20000. 

Those who want to lend a whole room a sea-cabin 
or “sea chest” look maynow choose among anum- 
ber of programmes which have been designed 
and are being produced by some furniture makers 
who gave their products such characteristic names 
as “Maritime”, “Hanseatic” or “Kajüt” (“Cabin”). 
It is pleasing to learn that in this renaissance of 
ship’s furniture producers have for their major 
part refuted a slavishly accurate re-building of 
old models. Otherwise, they would have been 
rather closely courting the risk of producing “imi- 
tation period furniture”. This novel kind of ship’s 
furniture represents a style of its own: They nei- 
ther deny their heritage nor do they give up their 
characteristic features, yet, in their modulated 
conception, they represent something new after 
all. Of the typical features of sailing-vessel furni- 
ture so much at least has been preserved that the 
peculiar intimacy of a cabin atmosphere can be 
revived: the relatively small dimensions of the 
individual pieces, the genuine brass fittings (rein- 
foreing straps, handles, locks and angle pieces), 
rolling doors and chest-like shapes. Quite a novel 
feature is colour. The surfaces may be finished 
with an open-pore coating of red or blue paint. A 
combination of the two produces the heavy col- 
our contrasts that are so much in vogue with 
young people nowadays. Those who prefer to 


remain closer to the original may choose a dark- 
stained or genuine mahogany programme. 


(pp. 4246.) 


The Bathroom as a Stage for Comfortable Living 
Hygiene combined with comfort 


By Wulf Westphal 


Professor Kyra of Pennsylvania University has 
stated that the bathroom has stayed behind in the 
development of habitations in general for about 
forty years. Most bathrooms are minimum rooms, 
small, ill-proportioned and cold—-even when pro- 
vided with heating. 

It should and can be otherwise. Since recently, 
one is keen on furnishing bathrooms so that people 
loathe to leave them because they feel at ease 
there and because such bathrooms may give back 
to people some of the cheerfulness and serenity 
they need so very urgently. 

The most revolutionary idea so far appearsto have 
been brought forth by Prof. Janssen of the Insti- 
tute of Industrial Design at the Technical High 
School of Hanover, and a chemical plant special- 
izing in plexiglass products has developed it to 
market maturity: a bathroom like a livingroom 
where one does not only take a bath but where 
also one may read, look at TV, listen to music, 
enjoy conversation or may doze in utter relaxa- 
tion. This novel bathroom has been conceived 
down to the last detail as regards the analysis of 
dimensions and functions. The core of a bath-liv- 
ing-room is the wet zone, a cylindrical unit isolat- 
ing wet from dry. Air-condition takes care that 
fresh warm air is steadily flowing downwards; the 
walls cannot get damp. The hexagonal living-zone 
is enlarged by four recesses each 55 cms. deep. The 
sitting-area has all the comfort desired for deten- 
sion. Opposite the built-in cupboard for bathrobes 
and similar clothing is the switchboard for light 
and water control. The TV zone is opposite the 
sitting-area, the third zone is the cosmetics comer 
equipped with two built-in cupboards of con- 
siderable capacity and three mirrors. The fourth 
recess isreserved to reading and refreshments. The 
walls, the recesses and the suspended ceiling are 
built of prefabricated sandwiched units consisting 
of textured plexiglas and foamed polyurethane. 
The various units have been brought into position 
by simply hanging them on to the substructure. 
The bath-living-room must already be included 
in the planning of a house. If a traditional bath- 
room is to be remodelled several possibilities are 
available. There exist sanitary units in a compact 
prefab series (fig.2) for which only the connec- 
tions to the mains for hot, cold and waste water 
are required. The tub, the basin and the bidet are 
shaped as if of one piece. Another practical and 
beautiful bath and shower divider has been mar- 
keted recently. It consists of a folding part and a 
rigid corner piece (fig. 13) and is available in sev- 
eral standard sizes. It can be adapted to the given 
room dimensions. Its advantages: The floor re- 
mains dry and the bath tidy and comfortable. 
Modern built-in cupboards are practical and of 
good design; the one model, for instance, shown 
in fig.g represents an elaborate solution. Those 
who would like to render their bathroom com- 
fortable but wantto achieve this by simplermeans 
may choose papering. Special wallpapers are avail- 
able for that purpose. Their patterns should be 
repeated in the curtains. (pp. 48— 52.) 
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Besorgnis 
über Preisabsprachen 


London, Weltzentrum des Kunstauktionsmarktes, 
ist um seinen Ruf besorgt. Anlaß dazu gaben seit 
einiger Zeit umlaufende Gerüchte, Abmachungen 
unter Kunsthändlern hätten dazu geführt, daß 
auf kleineren Auktionen Tiefpreise für Gemälde 
und Kunstwerke herauskommen und daß an- 
schließend an solche schlechten Erlöse die Kunst- 
händler, die nicht mitböten, sich zusammensetz- 
ten und ausmachten, welchen Preis das Auktions- 
objekt wirklich erzielen könnte, so daß man sich 
bei anschließendem Verkauf den Erlös teilt. Leid- 
tragende seien die Sammler, deren Objekte ver- 
steigert werden. Nun hat die National Gallery für 
150000 £ ein Gemälde von Duccio aus dem 
ı3. Jahrhundert von einem in London ansässigen 
Kunsthändler erworben, der das Werk erst im 
Frühjahr 1968 für nur 2700 £ auf einer Provinz- 
auktion erstand. Es wird ihm der Vorwurf ge- 
macht, er habe mit anderen Händlern abgemacht, 
den echten Wert des Werkes auf der ursprüng- 
lichen Versteigerung nicht anzuerkennen, obwohl 
er und andere Experten wohl gewußt hätten, daß 
das Bild von Duccio und nicht einfach von einem 
Maler der Schule« Der 


Skandal, der nun erwartet wird, dürfte sich auf 


»sienesischen stammte. 
weite Kreise des Kunstmarktes auswirken. 
W.P.Jaspert 


Die 581. Kunstauktion 
im Wiener Dorotheum 


Bei sehr starkem Besuch und animierter Stim- 
mung verzeichnete die September-Auktion schon 
am Abend des ersten Versteigerungstages den Ge- 
samtumsatz des Jahres 1967; auch diesmal er- 
streckte sich die Auktion über vier Tage. Und die 
Veranstaltung hatte auch ihre Sensation: Erstmals 
erzielte ein Gemälde einen über der bisherigen 
Höchstgrenze von einer halben Million liegenden 
Zuschlag. Das 


Engeln und Heiligen verehrt« von Franz Anton 


»Gnadenbild der Madonna von 
Maulbertsch, Öl auf Leinwand, aus dem Ausland 
nach Wien zur Versteigerung gebracht, stieg bis 


auf 700 000 Schilling. Ein ausländischer Kunst- 


händler, ein privater Wiener Sammler und ein 
Museum aus der Bundesrepublik steigerten inten- 
siv, bis schließlich das Museum das Rennen mach- 
te. Dem Vernehmen nach handelt es sich um das 
Germanische Nationalmuseum in Nürnberg. 
Das Gemälde wird übrigens, laut Ankündigung 
im Katalog, im Ergänzungsteil der Maulbertsch- 
Monog 
Der Sc 


ling offenbar niedrig angesetzt. 







aphie von Prof. Klara Garas publiziert. 


ätzpreis des Werkes war mit 400 000 Schil- 





Den zweithöchsten Erlös erbrachte ein Gemälde 
von Giovanni Lanfranco, »Moses schlägt Wasser 
aus dem Felsen«, mit 180 000 Schilling, womit sich 
der Ausrufpreis von 70 000 Schilling fast verdrei- 
lachte. Es handelt sich um eine Öl-auf-Leinwand- 
Darstellung. Ein niederländisches Werk, » Madon- 
na mit Heiligen«, Öl auf Holz, von Goswyn van 
der Weyden, stieg von 50000 auf 130 000 Schil- 
ling. »Europa unter den Göttern« von Johann 
Heiß, dem in Memmingen 1640 geborenen deut- 
schen Künstler, stieg auf 120000 Schilling und 
übertraf damit nicht nur den Ausruf, sondern auch 
den Schätzpreis von 75 000 Schilling weit. Das Bild 
stammt aus dem Nachlaß der Gräfin Bellegarde- 
Stadion. 

Kin Werk von Johann Martin Schmidt, genannt 
Kremser Schmidt, »Kreuzigung Christi«, Öl auf 
Leinwand, wurde mit 90 000 Schilling, was dem 
Schätzwert entspricht, zugeschlagen. Ein Küchen- 
stilleben, Öl auf Leinwand, von Giuseppe Recco, 
einem neapolitanischen Maler, erreichte 60.000 
Schilling. Eine Öl-auf-Leinwand-Darstellung von 
Johann Nepomuk Rauch, »Der Titusbogen in 
Pom«, angeführt bei Bötticher, Malerwerke IV/I 
pag. 562, stieg von 25 000 auf 75 000 Schilling, was 
gleichfalls dem Schätzwert entspricht. Den glei- 
chen Betrag erreichte auch ein Blumengebinde, Öl 
auf Leinwand, von Mario Nuzzi, genannt Mario 


del Fiori. 


Kunstversteigerung 
im Dorotheum 
mit Sensation 


Das Wiener Dorotheum veranstaltet bekanntlich 


zwischen den großen Kunstauktionen laufend 





Antike Kunst des indisch-chinesischen 
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kleinere Versteigerungen. Auch die 1264. jüngste 
Auktion dieser Art gehörte zur »kleinen« Kate- 
gorie. Die einzelnen Exponate erzielen im Ver- 
lauf solcher Versteigerungen nur selten Preise, die 
höher als 50000 S liegen; die 100 000-Schilling- 

5 g g 


nur sehr selten einmal überboten. 


P 


Grenze wird 
Diesmal aber gab es bei einem Posten eine Sen- 
sation, und zwar in doppelter Hinsicht: Der bei 
280000 S erfolgte Zuschlag war an und für sich 
ein ungewöhnliches Ergebnis. Die Differenz zwi- 
schen Rufpreis, angegebenem Schätzwert und er- 
folgtem Zuschlag lag nämlich weit über den ge- 
wohnten Normen. Bei 3500 S wurde gerufen, der 
Schätzpreis lag wie üblich beim Dreifachen dieser 
Summe, bei 10 000 S. Es handelte sich um ein Öl- 
gemälde aus dem Kreis um Sebastian Stoßkopf. 
Werke dieses Straßburger Künstlers sollen im all- 
gemeinen ihre Viertelmillion Schilling wert sein, 
im vorliegenden Falle lag laut Expertise aber 
lediglich ein Werk aus dieser Schule vor. Zwei 
Interessenten aus dem Ausland erkannten oder 
vermuteten aber ein persönliches Werk des Mei- 
sters, und dieses war ihnen eben, oder einem 
von ihnen, 280 000 S wert. 

Ein Wiener Boulevardblatt interviewte daraufhin 
den Schätzmeister des Dorotheums. Dieser unter- 
strich, er schätze grundsätzlich die für kleine 
Auktionen bestimmten Gemälde sehr vorsichtig 
ein. Offenbar soll dadurch das Interesse weiterer 
Kreise angeregt und außerdem auch den Händ- 
lern, also dem Wiederverkauf, eine Chance ge- 
boten werden. Nicht zuletzt, so betonte der Schätz- 
meister, sei für den Wiener Kunstmarkt Sebastian 
Stoßkopf, vor allem aber dessen Kreis, kein wirk- 
licher Begriff. Dies ist unzweifelhaft richtig, die 
Bieter für dieses Gemälde kamen ja auch aus dem 
Ausland. Allem Anschein nach beobachten heute 
internationale Interessenten bereits auch die klei- 
nen Auktionen in Wien, die damit im Lauf der 
Zeit ihren mehr örtlichen Charakter sprengen 
werden. Auf jeden Fall verschaffte dieser uner- 


wartete Sensationszuschlag dem Wiener Doro- 


theum zusätzliche und noch dazu unerwartete 
Publizität. Die großen Auktionen wurden ja 


längst zu einem echten Faktor des internationalen 


Robert Müller 


Kunstmarktes. 





EIOule] SENIHA HUBER 
8001 Zürich, Talstraße ı8, Tel. (051) 23 33 03 


Die Welt 
der naiven Maler 
aus Jugoslawien 


Generaliö, Vecenaj, Rabuzin, Lackovic, GaZi, 


Filipovie, Mehkek u. a. 








Kunst- und Gewerbeausstellung, 
Beleuchtungen, Fragmente, Rahmen 
Holzbildhauer Ivo Ivekid, 8 München 2, Viktualien- 
markt 6, und Jugoslawien: Zagreb, Krajiska 34 











GRAPHIK 
HANDZEICHNUNGEN 


Seit 1826 bei 
C.G. BOERNER : DÜSSELDORF 


Kasernenstr. 13 (reich illustrierte Lagerlisten) 





Wertvolle Bücher 
und Graphik des 15. bis 20. Jahrhunderts 
Bayern und München in Wort und Bild 


R. WÖLFLE, 8 München 13 


Amalienstraße 65, Telefon 28 36 26 





l/13 


AUSSTELLUNGEN. Fortsetzung von Seite I/12 


Galerie Tobies & Silex: Margo, Plastiken (bis Ende Januar). 
Galerie Zwirner: Bernard Schultze, Zeichnungen; Robert Gra- 
ham, neue Arbeiten (bis Mitte Januar). 


LINDAU. Haus Zum Cavazzen: Rokoko und Biedermeier in 
Alt-Lindau (bis 6. Januar). 

Rungesaal im Alten Rathaus: Gemälde, Graphik, Architektur 
(bis 6. Januar). 


LINZ. Neue Galerie: Internationale Ausstellung bildmäßiger 
Fotografie (bis 7. Januar). 


LUDWIGSHAFEN. Städtische Kunstsammlung: Jahresausstel- 
lung der Pfälzer Sezession (bis ı2. Januar). 


LÜBECK. St.-Annen-Museum: Otto Wulk, Aquarelle (bis 


2. Februar). 


MANNHEIM. Städtische Kunsthalle: Deutscher Kunstpreis der 
Jugend 1968 — Plastik (bis 6. Januar). — Magdalena Abakano- 
wiez, Moderne Tapisserien (18. Januar bis 23. Februar). 


MÜNCHEN. Haus der Kunst: Max Beckmann (bis 6. Januar). 
Stadtmuseum: Beispiele, Möbel und Geräte der Wohnung unse- 
rer Zeit (international) (bis ı2. Januar). — München im Wandel 
der Zeit (bis Ende Januar). 

Staatliche Graphische Sammlung: Edvard Munch, Graphik (bis 
12. Januar). 

Völkerkundemuseum: Weihnachtsausstellung des Berufsverban- 
des Bildender Künstler, Malerei, Graphik, Plastik, Kunsthand- 
werk (bis 6. Januar). 

Kunstverein: Münchner Künstler 1968, Weihnachtsverkaufsaus- 
stellung (bis 6. Januar). — Johanna Schütz-Wolff, Gedächtnis- 
Ausstellung, Bildwirkereien, Graphik (16. Januar bis 23. Fe- 
bruar). 

Galerie Franke: Sam Francis, Ölbilder, Gouachen, Aquarelle, 
farbige Lithographien (bis Mitte Januar). 

Galerie Heseler: Heinz Mack, Licht und Bewegung (bis 31. Ja- 


nuar). 
Galerie Klihm: Hans Richter, DADA 1918 sowie Reliefs und 
Bilder 1968 (bis 15. Januar). — Gaetano Pompa, Bilder, Bronzen 


(17. Januar bis 14. Februar). 

Galerie van de Loo: Antonio Saura, neue Arbeiten (bis Ende 
Januar). 

Galerie Seifert-Binder: Otto Herbig, zum 80. Geburtstag, ÖI- 
gemälde, Pastelle, Graphik; Joachim Dunkel, Plastik, Bild- 
hauerzeichnungen (bis 10. Januar). 

Galerie Stangl: Kleinbilder (bis Ende Januar). 


NEUSS. Clemens-Sels-Museum: Adalbert Trillhaase, Gemälde, 
Zeichnungen (bis 16. Februar). 


NÜRNBERG. Kunsthalle: Fränkische Künstler (bis 6. Januar). 
Künstlerhaus: Jiri Kolär, Collagen, Rollagen, Objekte (bis 
ı2. Januar). 

Galerie Defet: Dieter Jung, Zeichnungen, Aquarelle, Bilder 
(bis 9. Januar). 


OFFENBACH. Klingspor-Museum: Hannes Gaab, neue Blätter, 
Graphik, Malerei; Heinz Hemrich, Kleinplastiken; Lieselotte 
Schwarz, Bilder, Graphik, Bücher (bis 15. März). 

Kunstkabinett Behr & Trefz: Roger Platiel, Kupferstiche, Ätzun- 
gen (bis ı0. Januar). — Armin Schütz, Tafelbilder, Original- 
graphik; Hagen Hilderhoff, Reliefs, Skulpturen (g. Januar bis 
31. Januar). 


OLDENBURG. Kunstverein: Oldenburger Künstlerbund (bis 
5. Januar). — Van Döhmen, Radierungen; Goller und Kaminski, 
Malerei (12. Januar bis 9. Februar). 

Galerie Groh: Karl-Heinz Krüll, Zeichnungen, Druckgraphik 
(3. Januar bis 31. Januar). 
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Galerie Wendtorf: Werner Lichtner-Aix, Gouachen (25. Januar 
bis 20. Februar). 


ST. GALLEN. Galerie im Erker: Eduardo Chillida, Skulpturen, 


Collagen, Zeichnungen (bis 31. Januar). 


STUTTGART. Staatsgalerie, Graphische Sammlung: Ameri- 
kanische und englische Graphik der Gegenwart; Aquarelle und 
Zeichnungen aus der ehemaligen Sammlung Hugo Borst (bis 
12. Januar). 

Württembergischer Kunstverein: Jean-Pierre Raynaud, Psycho- 
Objekte (bis ı2. Januar). — Eduardo Paolozzi, Retrospektive. 
Plastiken, Graphiken, Filme (29. Januar bis 9. März). 
Kunsthöfle Bad Cannstatt: Weihnachtsschau Bad Cannstatter 
Künstler (bis 7. Januar). 

Kursaal-Galerie Bad Cannstatt: Weihnachtsschau Bad Cann- 
statter Künstler (bis 7. Januar). 


ULM. Museum: Weltausstellung der Fotografie (bis 19. Januar). 
Kunstverein, Rathaus: Hermann Geyer, Malerei, Graphik 
(12. Januar bis 6. Februar). 

Schwörhaus: Hanna Nagel, Graphik (20. Januar bis ı5. Fe- 
bruar). 

Künstlergilde: Franklin Pühn, Plastik (bis ı0. Januar). — Klaus 
Armbruster (12. Januar bis 7. Februar). 

Kornhaus: Weihnachts-Ausstellung der Künstlergilde (bis 6. Ja- 


nuar). 


WIESBADEN. Städtisches Museum: Aus der Graphischen 
Sammlung (bis 2. Februar). 

Kabinett i: H.O. Müller-Erbach, Reliefbilder, Tempera, Graphik 
(bis 28. Januar). 


ZÜRICH. Kunstgewerbemuseum: Weltausstellung der Foto- 
grafie »Die Frau« (bis 5. Januar). — Walter Binder (bis 
19. Januar). 

Graphische Sammlung der ETH: Max Klinger (bis 5. Januar). 
Kunsthaus: Max Bill, Bilder, Plastiken (bis 5. Januar). 

Galerie Beno: Elfried Gremli, Plastiken, Gouachen (bis ı8. Ja- 
nuar). 

Galerie Semiha Huber: »Die Welt der naiven Maler«, Gene- 
ralic, Vecenaj, Lackovic, Rabuzin, Istvan Pekary (bis Ende 
Januar). 


BUCHBESPRECHUNGEN 


Wolfgang Fritz Volbach, Jacqueline Lafontaine-Dosogne: 
BYZANZ UND DER CHRISTLICHE OSTEN. Propyläenkunst- 
geschichte Band 3. Berlin 1968. Propyläen Verlag. 356 Seiten 
Textteil und 613 Abbildungen auf 474 Tafelseiten, davon 53 
farbig, 52 Zeichnungen im Text, 49seitiger Anhang mit Ver- 
zeichnissen, Register und synoptischer Übersicht. Leinen. Ein- 
zelpreis 165,— DM. 


Der vorliegende Band übernimmt den Versuch einer ersten 
Bilanz über die Forschungsergebnisse der letzten Jahrzehnte. 
Neben den beiden Hauptautoren haben sich namhafte Wissen- 
schaftler an der Mitarbeit beteiligt. Während noch um die 
letzte Jahrhundertwende die byzantinische und ostchristliche 
Kunst in Fachkreisen nur wenig beachtet und beim großen 
Publikum nahezu unbekannt war, setzte zu Anfang unseres 
Jahrhunderts ein wachsendes Interesse dafür ein. Zwar traten 
Gelehrte wie Joseph Wilpert nach wie vor für den Vorrang der 
römisch-altchristlichen Kunst ein. Demgegenüber erhoben an- 
dere Wissenschaftler, vor allem der Wiener Joseph Strzygowski, 
leidenschaftlich ihre Stimme für die Eigenständigkeit der ost- 
christlichen Kunst. Inzwischen hat die wissenschaftliche For- 


schung dank der Wiederentdeckung vieler byzantinischer Kunst- 
werke und mittels neuer Methoden der weltgeschichtlichen 
Rolle der byzantinischen Kunst die ihr gebührende Anerken- 
nung verschafft. Der neue Band der Propyläenkunstgeschichte 
beweist die souveräne Stellung, von der aus die heutige Kunst- 
wissenschaft dies einst so umstrittene Problem zu behandeln 
vermag. 

In einer übersichtlichen Einführung zeigt W.F. Volbach, Direk- 
tor des Römisch-Germanischen Zentralmuseums in Mainz, die 
Problematik der byzantinischen Kunst sowie ihre Auswirkung 
nach Osten und Westen. Anschließend gibt J. Lafontaine- 
Dosogne, die Mitglied der Königlich-Belgischen » Academie 
d’Archeologie« und deren Hauptforschungsgebiet die byzanti- 
nische Kunst ist, eine Entwicklung der ostchristlichen Kunst von 
der Gründung Konstantinopels bis zum Untergang des Byzan- 
tinischen Reiches, wobei nicht nur Konstantinopel, sondern 
auch die Nachbarländer und Randstaaten berücksichtigt wer- 
den. Die Ausstrahlung der Kunst Konstantinopels kommt klar 
zum Ausdruck. Dem Leser wird das Verständnis dieser vielfälti- 
gen Kunstentwicklung sehr erleichtert durch die prachtvollen 
Abbildungen, die schon durch ihre Reichhaltigkeit und Quali- 
tät in Staunen setzen und die vor allem vieles, was bisher 
völlig unbekannt war, bringen. Einmalig ist auch die an- 
schließende »Dokumentation«, die gelehrte und ausführliche 
Kommentare zu den einzelnen Kunstgebieten aus der Feder 
namhafter Wissenschaftler enthält und die ferner Bilderläute- 
rungen bringt, die weit über das übliche Maß hinausgehen 
und erschöpfende Auskunft über Inhalt, Bedeutung und Lite- 
ratur des betreffenden Kunstgegenstandes vermitteln. Das Gan- 
ze stellt eine wissenschaftliche und verlegerische Leistung dar, 
die ein Standardwerk hat entstehen lassen. A.W. 


SCHÄTZE DER WELTKUNST. Gütersloh 1967. C. Bertels- 
mann Verlag. Zehn Bände mit je 176 Seiten, je Band etwa 
200 Abbildungen, davon 100 vierfarbig. Leinen. Preis je Band 


24,— DM. 


Von dem geplanten Gesamtwerk sind drei Bände erschienen: 


Band ı — Vorgeschichte und Naturvölker (von Andreas Lom- 
mel), Band 3 — Welt der Antike (von Donald E. Strong), und 
Bandg — Barock und Rokoko (von Michael Kitson). Inter- 


national anerkannte Kunstwissenschaftler aus den USA, Eng- 
land, Italien, Frankreich und Deutschland sind die Autoren 
dieser Kunstreihe, die dem Leser die schöpferischen Leistungen 
der Menschheit auf allen Gebieten der bildenden Kunst von 
den Uranfängen in vorgeschichtlicher Zeit bis in die unmittel- 
bare Gegenwart nahebringen will. »Man sollte von der Kunst 
nie sprechen als in Gegenwart der Kunst« — deshalb sind die 
Texte knapp, aber nicht karg gehalten. Die wichtigere Rolle 
spielen die zahlreichen, vielfach großformatigen Abbildungen. 
Neben Malerei, Plastik, Architektur werden auch Keramik, 
Mosaiken, Schmuck, Webkunst, Maskenbildnerei, Münzen, 
Waffenhandwerk und Buchdruck in die Darstellung einbe- 
zogen. Selten reproduzierte Objekte, eine gute Auswahl und 
Akzentsetzung sind Merkmale dieser umfangreichen Reihe. 
Die Titel der weiteren Bände sind: »Alte Kulturen des Vorde- 
ren Orients«, »Frühchristliche und byzantinische Welt«, »Der 
Ferne OÖsten«, »Romanik und Gotik«, »Welt des Islam«, »Die 


Renaissance« und »Das 19. und 20. Jahrhundert«. -el. 


Bruno Bushart: KOSTBARKEITEN AUS DEN KUNSTSAMM- 
LUNGEN DER STADT AUGSBURG. Augsburg 1967. J. P. 
Himmer KG. 171 Seiten mit 62 Abbildungen auf Kunstdruck- 
papier, davon 44 farbig. Ganzleinen. Preis 42,— DM. 


Die einstige weltweite Bedeutung Augsburgs als Handels- und 
Kulturmetropole mit den einflußreichen Häusern der Fugger 
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und Welser ist bekannt. Weniger bekannt mag dagegen in 
breiten Kreisen sein, welch bedeutende Kunstschätze heute 
noch in den Sammlungen der Stadt als Zeugnisse großer Ver- 
gangenheit und kunstreichen Bürgersinnes zu sehen sind. 
Bruno Bushart, der Leiter der Städtischen Sammlungen Augs- 
bures, legt in einem sehr gut ausgestatteten Bande eine weit- 
gespannte Auswahl vor. Von den beiden Goldbechern von 
Unterglauheim aus vorgeschichtlicher Zeit, römischen Plastiken 
oder der großen Runenfibel von Nordendorf über Muttergottes- 
figuren Augsburger Meister des Mittelalters, Arbeiten von 
den beiden Holbein, von Hans Daucher, ja selbst von Veronese 
und Ruisdael bis zu Johann Evangelist Holzers und Johann 
Baptist Zimmermanns Malereien oder dem hl. Christophorus 
von Fritz Koelle führt der Weg von den frühesten Anfängen 
des heutigen Augsburg bis in unsere Zeit. Malerei, Plastik 
und Kunsthandwerk stehen dabei in der hervorragenden Qua- 
lität der ausgewählten Werke durchaus gleichwertig nebenein- 
ander. Kurze Legenden machen mit der jeweiligen Arbeit 
bekannt, während der Anhang mit Literaturangaben eine wei- 
tere vertiefende Beschäftigung mit der vorgeführten Auswahl 
ermöglicht. Qualitätvoll auch die Gesamtausstattung des 
Bandes, der sich geradezu als bibliophile Kostbarkeit erweist. 


FF. 


Günther Grundmann: BAROCKFRESKEN IN BRESLAU. 
Frankfurt/Main 1967. Verlag Wolfgang Weidlich. 248 Seiten 
mit 20 Farbtafeln und 156 Abbildungen in Schwarzweiß. Lei- 
nen. Preis 48,— DM. 

Die einstige schlesische Hauptstadt Breslau wurde in der Zeit 
der Gegenreformation zu einem wichtigen Sammelpunkt 
barocker Kunstausübung, der zahlreiche Künstler angezogen 
hat. Kirchen und Klöster wurden dabei mit bedeutenden Fres- 
ken ausgestattet, wie etwa die Rlisabeth- und die Kurfürsten- 
kirche oder die Totenkapelle am Dom sowie die Gebäude der 
späteren Friedrich-Wilhelm-Universität, um nur einige Bei- 
spiele zu nennen. Sieben Zyklen führt uns der Verfasser vor 
Augen. Von den Ausführungen sind der aus Laufen a. d. Salz- 
ach stammende Johann Michael Rottmayer, der Prager Wenzel 
Lorenz Reiner und die Italiener Carlo Carlone und Giacomo 
Scanzi zu nennen, die zweifellos einen beherrschenden Einfluß 
auf die heimischen deutschen Meister ausübten. Kunst und 
Kultur werden — über das engere Anliegen des Bandes hinaus, 
barocke Fresken in Breslau vorzuführen — in großen über- 
regionalen Zusammenhängen erkannt. Das Buch ist nicht allein 
wertvolle Bestandsaufnahme, sondern mag zugleich als An- 
regung verstanden sein, die hier aufgezeigten alten kulturellen 
Ströme wieder zum fließen zu bringen. FF. 


Jean Guichard-Meili: HENRI MATISSE. SEIN WERK UND 
SEINE WELT. Eine Monographie aus der Reihe DuMont 
Dokumente. Köln 1968. Verlag M. DuMont Schauberg. 254 Sei- 
ten mit 232 Abbildungen, davon 46 mehrfarbig. Kartoniert. 
Preis 17,50 DM. 


Das Leben Henri Matisses — er wurde 85 Jahre alt — umfaßt 
einen Zeitabschnitt, der von der Belle Epoque bis in die Jahre 


Urs 


nach dem Zweiten Weltkrieg reicht. Jean Guichard-Meili (1922 
in Paris geboren, seit 1965 Konservator an der Bibliotheque 
Nationale, Mitglied der Internationalen Vereinigung der 
Kunstkritiker und Mitarbeiter bedeutender Zeitschriften) sieht 
Werk und Leben Matisses in diesem geschichtlichen Rahmen. 
Am Anfang steht eine Schilderung vom Lebensstil und Kunst- 
betrieb im Frankreich jener Jahre, in denen Matisse zur Male- 
rei fand. Weiter werden die verschiedenen Schaffensperioden 
des Künstlers, seine Persönlichkeit und die Entwicklung 
seiner Kunst deutlich gemacht. Sorgfältig untersucht werden 
die vielen verschiedenen Techniken, in denen Matisse arbeitete, 
nämlich Gemälde, Zeichnung, Radierung, Lithographie, 
Skulptur und farbiger Scherenschnitt. Die Bildthemen finden 
Erörterung und die Assoziationen zu Werken der Dichtung, für 
die Matisse meisterliche Illustrationen schuf. Schließlich wird 
dem Einfluß nachgegangen, den Matisse auf die jüngere Künst- 
lergeneration genommen hat. Immer wieder kommt Matisse 
selbst mit Zitaten aus Gesprächen und Aufsätzen zu Wort. So 
entsteht ein Überblick über Leben und Werk eines Künstlers, 
der in der Tat hohen dokumentarischen Wert hat. Dem dienen 
auch die zahlreichen Bildbeispiele, die dem Text beigegeben 


sind. H.S. 


Alfred Werner: ERNST BARLACH. New York, London, Toron- 
to, Sydney 1966. McGraw-Hill Book Company. 176 Seiten mit 
100 Abbildungen. Leinen. 


Dieses Buch ist die erste größere, zusammenhängende Darstel- 
lung der Kunst Barlachs, die in den USA erschienen ist. Der 
Autor, ein gebürtiger Wiener, der seit 1940 als Kunstschrift- 
steller in New York lebt, gibt hier eine sehr würdige, die künst- 
lerische Eigenart Barlachs feinfühlig erfassende Darstellung 
von seinem Leben und Werk. Er schildert ihn als Bildhauer, 
Graphiker und Dichter und umreißt das Wesen seiner Kunst. 
Er zeigt, wie Barlach bei seinen Aufenthalten in Frankreich 
und Italien weder von französischer noch von italienischer 
Kunst beeindruckt war, daß er dagegen in Rußland den Typ 
Mensch fand, der ihm entsprach. Werners lebendige, von zeit- 
genössischen Zitaten begleitete Biographie gipfelt in der er- 
schütternden Tragik, die mit der Hitlerzeit über Barlach herein- 
brach. Das Interessanteste an der Betrachtung ist für den euro- 
päischen Leser die Beurteilung, die Barlachs Kunst heute in den 
USA erfährt, wo in den letzten Jahren die junge Generation 
von Barlach abrückt und ihn als zu gefühlsbetont und zu stark 
im Ausdruck empfindet für den modernen, im Grunde eis- 
kalten Menschen. Die vielen Abbildungen von Barlachs Pla- 
stiken, Zeichnungen, Lithos und Holzschnitten lassen den Text 
noch eindrucksvoller erscheinen. A.W. 


ERNST BARLACH. DIE BRIEFE. In zwei Bänden. Heraus- 
gegeben von Friedrich Droß. Band I. 1888— 1924. München 
1968. R. Piper & Co. Verlag. 824 Seiten. Leinen. Preis: Sub- 
skriptionspreis 38,— DM, danach etwa 45,— DM. 


Zur Wiederkehr des 30. Todestages Ernst Barlachs legt der 
Piper-Verlag den ersten Teil der zweibändigen Ausgabe seiner 
gesamten Briefe vor. Im Frühjahr 1969 soll der zweite abschlie- 
Bende Band erscheinen. Nachdem bisher nur Auswahlbände 
von Barlachs Briefen vorlagen, ist eine vollständige Publika- 
tion um so mehr zu begrüßen. Friedrich Droß, dem langjähri- 
gen Freund des Künstlers und dem Betreuer seines literarischen 
Werkes, haben fast sämtliche Briefe Barlachs in den Urschriften 
oder in deren Ablichtungen vorgelegen. Einem Gremium von 
Freunden Barlachs gelang es, seine Briefe zu sammeln und die 
gewichtige Zahl von 1591 Stück zusammen zu bekommen. Sie 
umfassen Barlachs Leben von seinem 18. Lebensjahr bis wenige 
Tage vor seinem Tode. Bemerkenswert ist, daß Barlachs Brief- 
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wechsel mit seinen Freunden und Verwandten lebendig und 
packend seinen Lebensweg und seine künstlerische Entwick- 
lung dokumentieren. Keine noch so einfühlsame Biographie 
vermöchte Temperament, Beweggründe und inneres Erleben 
des Künstlers auch nur annähernd so eindrucksvoll zu schil- 
dern, wie diese Briefe es tun. Barlach war es gegeben, mit der 
gleichen Kraft wie in seinen bildnerischen Werken auch mit 
dem Wort das, was er sah und erlebte, kraftvoll und eindring- 
lich zu beschreiben. So haben wir in dieser einmaligen Brief- 
sammlung ein Selbstbekenntnis des Menschen und des Künst- 
lers Barlach und darüber hinaus ein Zeitdokument über die 
Epoche, in der er lebte. A.W. 


Ewald Rathke: VOM IMPRESSIONISMUS ZUM BAUHAUS. 
Hanau 1967. Dr. Hans Peters Verlag. 206 Seiten mit 24 farbi- 
gen und 58 einfarbigen ganzseitigen Abbildungen. Leinen. 
Preis 22,— DM. 

Ewald Rathke: KONSTRUKTIVE MALEREI 1915 1930. 
Hanau 1967. Dr. Hans Peters Verlag. 198 Seiten mit 8 farbigen 
und 63 einfarbigen ganzseitigen Abbildungen. Leinen. Preis 


22,— DM. 


Die vom Peters Verlag herausgebrachten Kunstbücher, vor allem 
die großen Reihen »Meisterwerke der deutschen Kunst« und 
»Meisterwerke deutscher Museen«, zählen zu den wertvollsten 
Kunstpublikationen. Sowohl die mit wissenschaftlicher Sorgfalt 
erarbeiteten und dennoch allgemeinverständlich geschriebenen 
Texte als auch die geschickte Bildauswahl ermöglichen eine 
weitgehende Orientierung. Das gleiche gilt auch für die neu be- 
gonnene Kunstbuchreihe, die mit den beiden oben aufgeführten 
Titeln ihren Anfang nahm. 

»Vom Impressionismus zum Bauhaus« kann als Beitrag zur 
Kunstgeschichte betrachtet werden — allerdings nicht im 
streng theoretischen Sinn, sondern vielmehr als Beschreibung 
und Darstellung der genannten Epoche anhand von Meister- 
werken, die in deutschen Sammlungen vereinigt sind. Die ver- 
schiedenen künstlerischen Zielsetzungen, die in den Jahrzehn- 
ten vom Impressionismus zum Bauhaus sehr schnell einander 
ablösten, werden in dem vorliegenden Band aufgezeigt. Dabei 
tritt viel Unbekanntes, das in Privatsammlungen verborgen ist, 
ans Licht und bereichert die Vorstellung von der Kunst dieser 
Zeit. Insofern schließt der Band eine Lücke und ergänzt die 
zahlreiche bereits vorliegende Literatur. Er bietet aber auch 
dem, der sich erstmals mit der Malerei dieser Zeit befaßt, eine 
gute Einführung. 

Der Band über »Konstruktive Malerei 1915 bis 1950« vermittelt 
durch eine Reihe geschickt ausgewählter Beispiele ein aus- 
gezeichnetes Bild der Entwicklung, einer Entwicklung, an 
welche die künstlerischen Bewegungen der Gegenwart zum 
Teil wieder anknüpfen. Von den Anfängen im Kubismus bis 
zur ausgesprochenen Konstruktion wird der Weg der konstrukti- 
ven Malerei geschildert. Die Zusammenfassung ist sicher auch 
deshalb gut, weil der Einfluß des Konstruktivismus auf die 
Architektur und das Industrial Design schon seit längerem 
akzeptiert wird, während die Werke der konstruktiven Malerei 
vielen noch schwer zugänglich sind. -tz 


Jean Leymarie: WER WAR VAN GOGH? Aus dem Französi- 
schen von Renate Böschenstein-Schäfer. Genf 1968. Editions 
d’Art Albert Skira. 212 Seiten mit 159 Abbildungen, davon 34 
in Farbe. Steifer Einband. Preis 37,50 DM. 


Bei kaum einem Maler ist das Werk wohl so wenig vom Leben 
zu trennen wie bei Vincent van Gogh. Er hatte vieles versucht, 
bis er erkannte: »Ich lebe, um zu malen.« Das Erlebnis der 
äußersten Armut und der sozialen Ungerechtigkeit steigerte 


seinen religiösen Eifer zum Fanatismus; dieser aber schlug in 


die künstlerische Berufung um. Im bürgerlichen Sinne war 
van Gogh zweifellos ein im Leben zu kurz Gekommener. Der 
Verfasser läßt jedoch erfreulicherweise nicht den Eindruck des 
Mitleids entstehen. Er zeigt, daß van Goghs Werk eine eigen- 
ständige Kraft und Aussage hat und selbst den Bildern aus 
den Jahren vor dem Tod — bis auf das letzte — die schwere 
geistige Erkrankung nicht anzumerken ist. Jean Leymaries 
dichter, doch zurückhaltender Text, der sich zum großen Teil 
auf van Goghs Briefe stützt, wird mit einer außergewöhnlich 
umfangreichen Bildauswahl kombiniert. Die hervorragenden 
Abbildungen zeigen in eindrucksvoller Weise die Entwicklung 
von den ersten schwerfällig dunklen Gemälden und herben 
Zeichnungen über den Einfluß der Impressionisten während 
der Pariser Zeit bis zu den goldstrahlenden und flammenden 
Bildern aus den letzten Jahren. Immer aber wird der ganz 
persönliche Stil van Goghs, die ausdrucksstarke Charakterisie- 
rung der Gegenstände, deutlich. 

Der vorliegende fachmännisch anspruchsvolle Band ist der 
zweite in der neuen Sammlung »Wer war?«, die es sich zum 
Ziel gesetzt hat, die eigentümliche Größe eines schöpferischen 
Geistes zu erfassen und darzustellen. 0.8. 


Michat Walicki: ZLOTY WIDNOKRAG (Der Goldene Horizont). 
Der polnischen Kunst des Mittelalters und der Frührenaissance 
gewidmete Essays und Artikel. Warschau 1965. Verlag Wydaw- 
nietwa Artystyezne i Filmowe. 202 Seiten und 89 Tafeln. Preis 
75 Zoty. 


In drei umfangreichen Teilen dieses gut gestalteten Buches 
sammelte Michat Walicki seine wissenschaftlichen und kritischen 
Artikel über die polnische Kunst aus der Zeit des Mittelalters 
und der Frührenaissance: I. Bilder, Leben und Menschen der 
polnischen Gotik, II. Über die Anpassung der fremden Kunst 
in Polen, III. Zwischen Gotik und Renaissance. Walicki (gestor- 
ben 1966) war — als Professor an der Warschauer Universität — 
Verfasser einer Reihe von Fundamentalwerken, außerdem vie- 
ler Monographien, Artikel und Lehrbücher. Er war einer der 
besten Kenner der polnischen Kunst des Mittelalters, u. a. auch 
Autor des Bildbandes »Polska«, herausgegeben von der 
UNESCO in der Reihe der Ausgaben, die der Weltkunst ge- 
widmet sind. Er war außerdem Kenner der neuzeitlichen Welt- 
kunst, vor allem der niederländischen (Monographien u. a. über 
Brueghel, Vermeer). Im Werk »Ztoty Widnokrag« behandelt 
Michat Walicki die polnische Malerei des 15. Jahrhunderts; er 
schreibt über die Madonna Ab Igne aus Kalisz, über italieni- 
sche und niederländische Reminiszenzen in der polnischen Kunst 
des 15. und 16. Jahrhunderts, über Hans Kulmbach und über 
Meisterwerke des 16. Jahrhunderts. Außerdem wird in diesem 
Werk Albrecht Dürers Rolle als Vermittler zwischen den plebe- 
jischen Vertretern der italienischen Kunst des 15. Jahrhunderts 
(Andrea Briosco) und dem polnischen Motiv »Chrystus Fraso- 
bliwy« (Christus in der Rast) zum ersten Mal hervorgehoben. 
Die Lektüre des Buches von Michat Walicki, der unmittelbare 
Kontakt mit seinem gründlichen Wissen, seiner Inspiration und 
seinem erlesenen Wort ist ein nichtalltägliches Erlebnis S.K.S. 


Ewald Rathke: KUNST DES 20. JAHRHUNDERTS IN HES- 
SEN. Malerei und Zeichnung. Hanau 1965. Dr. Hans Peters 
Verlag. 280 Seiten mit 108 ganzseitigen Abbildungen, 13 Text- 
abbildungen und 36 eingeklebten Farbtafeln. Format 30:25 cm. 
Leinen in Schuber. Preis 89,— DM. 


Das beispielhaft zusammengestellte und ausgestattete Kunst- 
buch zeichnet die Entwicklungslinie der Malerei und Zeichnung 
unseres Jahrhunderts nach, wie sie von in Hessen tätigen oder 
dort geborenen Künstlern repräsentiert wird. Damit wird zum 
ersten Male eine solche Zusammenfassung des künstlerischen 


Geschehens eines Landes vorgelegt, und zum ersten Male wird 
deutlich, wie viele persönliche Möglichkeiten die Kunst unserer 
Zeit in einer solchen Region zeigt. Zwar kennt die Kunst des 
20. Jahrhunderts keine Bindungen an Landschaft oder Nation — 
sie sprengt diese Grenzen überall da, wo es sich um große Kunst 
handelt —, dennoch mag die Bestandsaufnahme innerhalb 
eines deutschen Bundeslandes reizvoll sein. Im vorliegenden 
Werk wird ein Bogen gespannt von der noch vorwiegend an die 
Landschaft gebundenen Malerei zu Anfang des Jahrhunderts, 
über die international anerkannten Vertreter des Expressionis- 
mus, die in Hessen bedeutende Werke schufen, zu den Abstrak- 
ten, bis zu den eigenwilligen und profilierten Repräsentanten 
der jüngeren Generation. Ausgewählt und vorgestellt werden 
die folgenden Künstler: Carl Ludwig Bantzer, Otto Übbelohde, 
Paul Baum, Ernst Ludwig Kirchner, Max Beckmann, Alexej 
Jawlensky, Kay H. Nebel, Reinhold Ewald, Willi Baumeister, 
Ludwig Meidner, Franz Frank, Bruno Müller-Linow, Ernst 
Wilhelm Nay, Otto Ritschl, Fritz Winter, Karl Otto Götz, Otto 
Greis, Heinz Kreutz, Bernard Schultze, Ursula (Schultze-Bluhm), 
Ferdinand Lammeyer, George Stahl, Peter Steinforth, Inge 
Vahle, Heint Battke, Eberhard Schlotter, Bernd Krimmel, Mar- 
tin Schmid und Siegfried Klapper. Die hervorragende Bildaus- 
wahl macht dem Kunstfreund die Orientierung leicht, ebenso 
tun dies die wissenschaftlich fundierten und dennoch allgemein- 
verständlichen Texte. H.S. 


JOSEF HEGENBARTH: MENSCHEN UND TIERE. Zeich- 
nungen. Herausgegeben von Hans Kinkel. Frankfurt/Ham- 
burg 1968. Fischer-Bücherei. ı5 Textseiten, 93 Seiten mit 
Schwarzweißabbildungen. Taschenbuch mit hochglanzkaschier- 
ten Pappeinband. Preis 2,80 DM. 


Den Schlüssel zum Verständnis des Außenseiters unter den 
Zeichnern, Josef Hegenbarth (1884,— 1962), liefert Hans Kin- 
kel — der Herausgeber dieser verdienstvollen, gestrafften In- 
formation über das Werk des Künstlers — in den ersten Sätzen 
des Textes. »Die Intensität, mit der Hegenbarth die zeichne- 
rische Aktion erfüllte, mit der er Seh-Erlebnisse in Linienquali- 
täten verwandelte, ließ ihn die Ismen, Cliquen und Programme 
ignorieren.« Tatsächlich ist Hegenbarths umfangreiches Werk 
irgendeiner Richtung oder Schule nicht zuzuordnen. Welcher 
Art sein (Euvre ist, das zeigt Kinkel einmal in dem genau auf 
das Wesentliche zielende Komprimat des einführenden Textes, 
zum anderen in der typische Merkpunkte setzenden Bildaus- 
wahl. Motive, Ausdruck und Mittel werden deutlich, und aus 
ihnen erhellt sich auch der Mensch Hegenbarth, der Charakter, 
die künstlerischen Absichten. Um eine solche Zusammenschau 
»in einer Nuß« zu erreichen, wurde von Kinkel mit Unter- 
stützung von Frau Hegenbarth ein Querschnitt allein durch die 
»freien« Zeichnungen des Künstlers gewählt; die Illustrations- 
graphik blieb unberücksichtigt. Szenen, Köpfe, Tiere, Akte 
geben Einblick in die Welt, die Hegenbarth mit seinen Augen 
einfing und aus der er Interessantes ablas. -1z 


Madeleine Giteau: KHMER. KUNST UND KULTUR VON 
ANGKOR. München 1965. Hirmer Verlag. 308 Seiten mit 24 
Farbtafeln, ror Schwarzweißabbildungen und 135 kleinforma- 


tigen Katalogabbildungen sowie Pläne und Zeittafeln. Leinen. 
Preis 98,— DM. 


Das Reich der Khmer umfaßte einst das heutige Königreich 
Kambodscha und Teile von Laos und Vietnam. In diesem einst- 
mals bedeutendsten und mächtigsten Reich Hinterindiens ent- 
stand vom 7. bis ı7. Jahrhundert eine selbständige Kunst mit 
Werken von bezaubernder Schönheit und Lebendigkeit. Die 
Autorin des vorliegenden Buches, die seit über ı8 Jahren in 
Kambodscha lebt und als Konservator des National-Museums 
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in Phnom-Penh tätig ist, hat in einer wissenschaftlich sorg- 
fältig bearbeiteten und mit vielen Bildbeispielen belegten 
Beschreibung ein ausgezeichnetes Bild der anmutigen, ver- 
innerlichten Kunst der Khmer gegeben, die die Hoheit der 
Götter und auch das Leben der Menschen in Ausgewogenheit 
und ohne Übertreibung darstellt. Von außen kommende Ele- 
mente wurden von den Khmer-Künstlern stets als Bereicherung 
empfunden und rasch assimiliert. Aber immer wieder setzte 
sich die Eigenart der Khmer-Kunst fremden Einflüssen gegen- 
über durch. In verschiedenen Kapiteln werden im vorliegenden 
Werk prä-angkorianische und anschließend aus nachfolgenden 
Epochen stammende Skulpturen behandelt. Es folgen die 
Kunstwerke aus Bronze und aus Holz. Etwas besonders Lehr- 
reiches stellt eine nach ikonographischen Gesichtspunkten zu- 
sammengestellte Übersicht über Werke der Khmer-Kunst aus 
verschiedenen Jahrhunderten dar. So werden Darstellungen 
von Gewändern, Kopfschmuck, Händen, Tanz oder Tieren in 
Plastiken der Khmer aus verschiedenen Zeiten nebeneinander- 
gereiht, wodurch auch dem Nichtkenner sowohl die Thematik 
der Khmer-Kunst als auch deren prägnante Entwicklungsmerk- 
male offenbar werden. Karten und Zeittafeln vervollständigen 
das prachtvoll illustrierte Werk, für das der Fotograf Hans Hinz. 
in mehrmonatiger Arbeit ausgezeichnete Aufnahmen geschaffen 


hat. 4A.-C.K. 


Lieselotte und Theo Engel: GLANZ UND UNTERGANG DES 
INKAREICHES. Conquistadoren — Mönche — Vizekönige. 
München 1967. Verlag Georg D. Callwey. 216 Seiten mit 186 
Abbildungen und 9 Farbtafeln. Leinen. Preis 44,— DM. 


Lieselotte Engel, Schülerin des Direktors vom Völkerkunde- 
museum in München, hat zusammen mit ihrem Mann jahre- 
lange Studien über die Geschichte der Inkas betrieben und 
legt als deren Resultat das obengenannte prächtig ausgestat- 
tete Werk vor. In wissenschaftlich exakter und gleichzeitig un- 
gewöhnlich anschaulicher Darstellung wird der Leser über die 
in Mythen gehüllte Frühgeschichte der peruanischen Indianer 
unterrichtet. Es folgt die Entwicklung zum Großreich der 
Inkas, das unter seinem Herrscher und Hohepriester Huayna 
Capac (1493— 1527) seine höchste Blüte erreichte. Dann aber 
dezimierten Pest und Aufstände die Zahl der Bevölkerung. 
Huayna wurde 1527 von der Pest dahingeralft, seine Söhne 
Atahualpa und Huäscar streiten um das Erbe, und gleichzeitig 
kommen die Spanier ins Land. Bewundernswert ist der Mut 
ihres Anführers Pizarro, der mit nur wenigen Männern ohne 
Nachschub, ohne Hinterland den ungleichen Kampf mit den 
Heeren der Inkas wagte. Pizarro läßt 1533 Atahualpa erdrosseln. 
Das Entdeckungsfieber der Spanier kennt keine Grenzen. Na- 
türlich war es vor allem die Gier nach den unermeßlichen Schät- 
zen der Inkas, aber vielfach bewog sie auch der Wunsch, Neu- 
land zu erforschen und Abenteuer zu bestehen. Wie ein span- 
nender Roman liest sich der Bericht über Pizarros Expeditionen 
und sein persönliches Treffen mit Atahualpa. 1572 wird der 
letzte Inka hingerichtet, und die Herrschaft der spanischen 
Vizekönige ist bis zum Ende des 18. Jahrhunderts eine festste- 
hende Einrichtung. Den dramatischen Verlauf dieser Ereignisse 
erlebt der Leser in diesem Buch unmittelbar mit. Text und 
Abbildungen fesseln auch den Laien, für den dies alles Neu- 
land ist. A.-C.K. 
Frederick P. Bargebuhr: THE ALHAMBRA. A Cycle of studies 
on the eleventh century in Moorish Spain. Berlin 1968. Verlag 
Walter de Gruyter & Co. 440 Seiten mit Abbildungen auf 26 
Tafeln auf Kunstdruckpapier. Leinen. Preis 124,— DM. 


Die Alhambra, der Palast der maurischen Herrscher, wurde laut 
der bisherigen Forschung von Mohammed I. (1232 — 1272) be- 
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gonnen und in den nächsten Jahrhunderten ausgebaut. Der 
Autor des hier genannten Buches weist nach, daß sie bereits 
ganze drei Jahrhunderte früher von dem jüdischen Wesir 
namens Yehoseph ibn Naghralla errichtet wurde. Die ältesten, 
in der typischen Bauweise des 11. Jahrhunderts erbauten Teile 
sowie der berühmte Brunnen mit den ı2 Löwen im sogenann- 
ten Löwenhof stammen aus dieser ersten Gründung. Das ist 
klipp und klar die Grundthese der mit allen möglichen wissen- 
schaftlichen Methoden untermauerten Ausführungen im vor- 
liegenden Werk. Der Verfasser legte diese These bereits im 
Congress of Orientalists im Jahre 1959 vor und stellt nun in 
diesem Buch seine Behauptung (die vielfach angefeindet wur- 
de) unter Beweis. Der jüdische Wesir Yehoseph war Beamter 
des letzten Berberkönigs von Granada. Als dieser sich dem 
Trunk ergab, soll der Wesir sich der Herrschaft von Granada 
bemächtigt haben. Alte Quellen, die der Autor entdeckte, be- 
sagen, daß Yehoseph auf dem Alhambra-Hügel von 1055 bis 1065 
einen Palast errichtete, der angeblich schöner war als der des 
Königs. Der Autor zog literarische Quellen heran und fand 
in einem Loblied des mit Yehoseph befreundeten Dichters 
Solomon ibn Gabirol nicht nur eine Schilderung des Löwen- 
brunnens, sondern auch Andeutungen auf dessen symbolhafte 
Beziehungen zu jüdisch-byzantinischen Kunstwerken und jüdi- 
scher Literatur. In bewundernswerten, langwierigen Untersu- 
chungen hat der Autor Beziehungen zwischen der jüdischen 
und arabischen Dichtkunst zu der Alhambra des 11. Jahr- 
hunderts hergestellt und damit seine These erhärtet. So ent- 
stand ein Buch, das für die arabisch-spanische Baukunst, aber 
auch für die geistige Haltung jener Zeit bedeutungsvoll ist und 
durch die gewissenhafte Sammlung des umfangreichen Mate- 


rials eine staunenswerte Leistung darstellt. A.W. 


Die großen Ausstellungen der letzten Monate und nicht zu- 
letzt die Kolossalschau der »documenta« in Kassel haben ge- 
zeigt, daß »Pop-art« museumsreif geworden ist. Es erscheint 
sinnvoll, aus diesem Anlaß auf zwei Werke zu diesem Thema 
hinzuweisen. 


Rolf-Gunter Dienst: POP-ART. Eine kritische Information. 
Wiesbaden 1965. Limes-Verlag. 152 Seiten. Preis 11,80 DM. 


Rolf-Gunter Dienst zeichnet kurze Porträts der heute führen- 
den Pop-Maler, u.a. die von Robert Rauschenberg, Jasper Johns, 
Roy Lichtenstein, Claes Oldenburg, Tom Wesselmann, Andy 
Warhol und George Segal. 40 Seiten Abbildungen und ab- 
schließende Selbstdarstellungen der Künstler beschließen das 
Buch und lassen es zu einem unentbehrlichen Führer durch 
die amerikanische Kunstszene werden. 


Lucy R. Lippard: POP-ART. München 1968. Droemer-Verlag. 
216 Seiten. Preis 18,50 DM. 


Neben Lucy R. Lippard, die über die historischen Zusammen- 
hänge, Pop-art in New York und ähnliche Strömungen in Euro- 
»a berichtet, schrieb Lawrence Alloway ein Kapitel über die 
Entwicklung in England, Nancy Marmer über die Sonderstel- 
lung der Pop-art in Kalifornien und Nicolas Oalas über Pop- 
Ikonologie. Ein sehr lesbares Buch, das wohl für einige Zeit 
das Standardwerk in Deutschland bleiben wird. P.G. 


Lord Kilbracken: FÄLSCHER ODER MEISTER? Der Fall 
van Meegeren. Wien/Hamburg 1968. Paul Zsolnay Verlag. 
292 Seiten mit 38 Abbildungen. Leinen. Preis 22,— DM. 


Das Buch schildert nach Art eines dokumentarischen Sachbuches 


die sensationelle Bilderfälschungsaffäre van Meegeren. Die 





Ereignisse, Tatsachen, die dieser Dokumentation zugrunde lie- 


sen, sind indes derart spannend und grotesk, daß sich das Buch 


wie ein Kriminalroman liest. Man erinnert sich: 1937 tauchte 
in Rotterdam ein bis dahin unbekannter Vermeer auf — eine 
Sensation für die Kunstwelt. »Dieses herrliche Werk Vermeers«, 
schrieb damals ein berühmter holländischer Kunstexperte, 
»ist — Gott sei Dank! — aus dem Dunkel aufgetaucht ....so wie 
es das Atelier des Malers verließ.« Dieser Sachverständige war 
nicht der einzige, der Han van Meegeren aufsaß, zehn Jahre 
lang ließen sich Kunstkenner, Kunstliebhaber, Händler, Mu- 
seumsdirektoren und Sammler täuschen (auch Hermann Göring 
war darunter). Für acht Vermeer-Fälschungen wurden, nach 
heutigem Wert, 20 Millionen DM gezahlt. Erst nach dem 
Krieg, 1947. kam der Schwindel heraus. Zur Empörung aller 
Blamierten, zur Schadenfreude vieler anderer malte van 
Meegeren unter Polizeiaufsicht und unter den Augen von Ex- 
perten seinen letzten »Vermeer« und enthüllte die genialen 
Tricks, die er anwandte. Die Affäre stimmt nachdenklich: Kil- 
bracken zeigt, daß die Umstände, die es einem talentierten 
Maler erlaubten, die Kunstexperten der Welt zu täuschen, auch 
heute noch bestehen. -Ü- 


Robert Will: DAS ROMANISCHE ELSASS. Einführung von 
H. Haug. Texte, Karten und Grundrisse von R. Will. 161 erst- 
mals veröffentlichte Fotos von Zodiaque. Übersetzung von Hilaire 
de Vos und Joseph Schlippe. Zodiaque, La nuit des temps (für 
Deutschland: Weber). Preis 31,75 DM. 


Leider gibt es von diesen hervorragend ausgestatteten Bänden, 
die in verschiedenen Reihen (La nuit des temps und Les points 
cardinaux) veröffentlicht werden, erst zwei, die ins Deutsche 
übertragen sind. Für Liebhaber der romanischen Kunst (vor- 
wiegend in Frankreich) sind sie eine kostbare Bereicherung des 
Buchbestandes. Die Grundkonzeption ist bei allen Bänden gleich. 
Die Geschichte der romanischen Kunst in den verschiedenen 
Gegenden oder des betreffenden Bauwerks wird sachlich dar- 
gelegt. Weniger bekannte und kaum erhaltene Bauten werden 
in kurzen Beschreibungen abgehandelt. Bei den größeren und 
besser erhaltenen Bauwerken gehen Geschichte und Baugeschich- 
te (mit Grundrissen), die Anleitung für eine Besichtigung sowie 
die genauen Abmessungen dem Bildteil voraus. Die zahlreichen 
Detailaufnahmen lassen manche Feinheiten besser herauskom- 
men, als man sie mit bloßem Auge in den meist kaum oder 
ungenügend beleuchteten Kirchen und Krypten zu erkennen 
vermag. Da von der romanischen Kunst im Elsaß leider nicht 
allzu viele Denkmäler erhalten sind, legt der Verfasser, der Stadt- 
baumeister von Straßburg und ein ausgezeichneter Kenner der 
Kunstgeschichte des Gebietes ist, hiermit ein fast lückenloses 
Werk über diese Kunstepoche im Elsaß vor. 1.B. 


Josef Jeiter, Eugen Skasa-Weiß. DEUTSCHLANDS HEIM- 
LICHER ZAUBER. München 1966. Verlag F. Bruckmann KG. 
64 Seiten Text, 16 Farbtafeln und 144 ganzseitige Schwarzweiß- 
abbildungen. Leinen. Preis 38,— DM. 


Die mannigfaltige Schönheit, die sich in Landschaft und Kunst- 
denkmälern Deutschlands findet, hat der bekannte Fotograf 
Josef Jeiter in ausgezeichneten Schwarzweißaufnahmen einge- 
fangen. Sie werden auf vielen Abbildungstafeln in dem oben- 
genannten Buch wiedergegeben. Eine ganz andere Schau bieten 
demgegenüber die Farbtafeln mit Gemälden, die mehr oder 
weniger bekannte Meister vergangener Tage von Städten und 
Landschaften gemalt haben. Zu diesen romantisch gesehenen 
Ansichten schrieb Skasa-Weiß einen liebevollen Text über Rei- 
sen und Reisende aus alter Zeit. Der Leser sieht sozusagen 
durch die Brille des Reisenden von einst. Die Fotos haben, jedes 
für sich, einen eigenen Text. So entstand ein Buch, das sehen 
lehrt. Es zeigt den Zauber eines stillen Bergtals, die Monu- 
mentalität eines Industriegeländes und vor allem die schönen 


alten Straßenzüge, die Kirchen und Schlösser mit ihren Kunıst- 
werken. Dabei ist der Gegensatz der Betrachtungsweise und 
Art der Bildauswahl zwischen dem Maler von einst und dem 
Fotografen von heute besonders beeindruckend. A.V. 


Horst Wolfram Geissler: DER SÜDEN DEUTSCHLANDS IN 
HUNDERT FARBBILDERN. Konstanz, Stuttgart, Lindau 
1966. Jan Thorbecke Verlag KG. 116 Seiten Text, 100 ganzseitige 
Farbtafeln. Leinen. Preis 52,— DM. 

Das südliche Deutschland bietet dem Besucher eine Fülle land- 
schaftlicher Schönheiten und gleichermaßen zahlloser berühmter 
Baudenkmäler. In allem offenbart sich, wie der Verfasser in 
der Einführung zu obigem Buch sagt, »die Freude am Farbi- 
gen, Leuchtenden, Klingenden«. Diese Vielfalt von reizvollen 
Landschaftsbildern, von interessanten historischen Bauten und 
markanten Städteansichten im Bilde zu zeigen, hat der Verlag 
hundert prachtvolle Farbaufnahmen von bekannten Fotografen 
zusammengestellt, die Dr. J. Feuchtmayr mit gescheiten, kunst- 
und kulturhistorischen Texten, auch in englisch und französisch, 
versehen hat. Bilder von Landschaften, Straßenzügen, Kirchen 
und Schlössern sowie einige Detailaufnahmen besonders typi- 
scher bedeutender Kunstwerke reihen sich zu einer wirklichen 
Augenweide aneinander, ein Buch, das jedem, der Süddeutsch- 
land besucht, viel Freude machen wird. A.V. 


Michael Petzet, Rudolf Wackernagel: BAYERISCHE KRÖ- 
NUNGSWAGEN IM MARSTALLMUSEUM NYMPHEN- 
BURG. Aus bayerischen Schlössern, Band I. München 1967. 
Verlag Schnell & Steiner. 26 Seiten Text, 70 Abbildungen auf 
48 Kunstdrucktafeln, farbiger Umschlag. Broschiert glasiert. 


Preis 3,90 DM. 


Eine wohlfeile Reihe gut bebilderter Bändchen aus dem Ver- 
lag Schnell & Steiner will mit den bayerischen Schlössern und 
ihren musealen Kostbarkeiten bekannt machen. Im vorliegen- 
den Büchlein führen Michael Petzet und Rudolf Wackernagel 
den Leser zu den bayerischen Krönungswagen im Marstall- 
museum in Nymphenburg. Dabei werden in dem kurzen ein- 
führenden Text diese Prunkkarossen in ihren zeitgebundenen 
historischen und kunstgeschichtlichen Bezüglichkeiten gesehen. 
Anmerkungen und Literatur heben die Arbeit über den Rah- 
men sonst üblicher populärwissenschaftlicher Schriften gleicher 
oder ähnlicher Preislage hinaus. BED. 


Hans-Joachim Zeidler: FABELTIERE. Zwölf Texte und Repro- 
duktionen von eigens für dieses Buch geschaffenen zwölf 
Federzeichnungen. Berlin 1968. Haude u. Spenersche Verlags- 
buchhandlung. 56 Seiten auf Büttenpapier mit eingeklebten 
Kunstdrucktafeln. Büttenbezogener Pappband. Preis 24,— DM. 


Hans-Joachim Zeidler, Jahrgang 1955, der an den Berliner 
Meisterschulen und der Hochschule für bildende Kunst bei 
Professor Tank studierte, sieht die Welt als Raritäterkabinett, 
in dem selbst die Feuerschlote der Vulkane bewohnt sind. Wohl 
begegnet man »Fabeltieren« schon früh in der Weltliteratur, 
doch selten hat ein Chronist unseres Jahrhunderts auf seinen 
imaginären und imaginativen Studienreisen soviel Neuent- 
deckungen gemacht wie der Autor dieses Buches. Zeidler, eine 
ausgesprochene Doppelbegabung, schreibt die Kommentare zu 
seinen Zeichnungen selbst. Seine »Funde« stammen aus den 
Tiefen des Weltraumes, den Abgründen der See und dem 
Polarkreis. Sie werden uns mit aller Deutlichkeit und viel 
Liebe zum Detail vorgestellt. Die strenge Schule des Anatomen 
Professor Tank wird am Schüler und seinem Werk deutlich. 
Dieser, ein geborener Manierist, stellt seine bildnerischen 
Fähigkeiten ganz in den Dienst der Neugier, der Beobachtungs- 
gabe und der Phantasie: Seine Tiere, der Vulkanrauchvogel, 
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die Weltraumschlange und der Totensprachengräber beispiels- 
weise, werden zu anerkennenswerten Realitäten. Ebenso sein 
Inselfisch, sein Ruinenwolf und sein Atompilzsammler. Sicher 
wird im bizarren Atelier des Künstlers, zwischen Schildkröten- 
panzern, Kakteen und alten Folianten, Mondkarten, ausge- 
stopften Tiefseefischen und Ammoniten, noch manches derart 
köstlich-amüsante Fabelbuch entstehen. Wer hintergründigen 
Humor liebt, dem werden die Fabeltiere jedenfalls eine helle 
Freude sein. H.S. 


SEEMANNSKUNSTMAPPEN. Farbige Gemäldewiedergaben. 
Leipzig. VEB E. A. Seemann-Verlag. Jede Mappe etwa 15 Sei- 
ten Text mit 4 Abbildungen, 8 Farbtafeln auf Karton. Farbig 
lackierter Umschlag. Preis 7,50 MDN. 


Der Ruf des Leipziger Seemann-Verlages beruhte nicht zuletzt 
auf seinen Kunstmappen. So darf man es begrüßen, daß die 
alte Tradition des Hauses fortgesetzt wird mit Mappenwerken 
aus dem Bereich der deutschen und europäischen Kunst- 
geschichte. Dabei werden etwa mit den sächsischen Malern 
Ferdinand von Rayski und Robert Sterl zwei Künstlerpersön- 
lichkeiten ins Blickfeld gerückt, deren Bedeutung für die 
deutsche Malerei bislang zu wenig gewürdigt wurde. Aller- 
dings hätte man sich gerade deshalb bei dieser Mappe mehr 
Bilder aus der früheren, ungleich stärkeren Schaffenszeit ge- 
wünscht. Im Gegensatz zu den alten Kunstmappen sind bei den 
hier besprochenen die einzelnen Farbreproduktionen heraus- 
nehmbar und lassen damit eine intensivere und zugleich 
intimere Beschäftigung mit dem einzelnen Blatt zu. RB... 


Hermann Weidhaas: CGZENSTOCHAU. Leipzig. VEB E.A. 
Seemann-Verlag. 120 Tafeln, davon 1o farbig, 48 Seiten Text. 
Ganzleinen mit farbigem Schutzumschlag. Preis 30,— MDN. 


Die polnische Bergbau- und Hüttenstadt Czenstochau ist durch 
die berühmte »Schwarze Madonna« zu einem weltweiten Be- 
griff geworden. Darüber hinaus ist das von Herzog Wladislaus 
Opolezyk gegründete Pauliner-Kloster auf dem Klarenberg 
(Jasna Göra) mit seinen zahlreichen Kostbarkeiten aus Archi- 
tektur, Plastik und Kunsthandwerk sowie durch die reich 
bewegte Geschichte von Bedeutung. Hermann Weidhaas, einer 
der besten deutschen Kenner osteuropäischer Kunstgeschichte, 
führt im vorliegenden Band Stadt, Kloster und Marienbild 
vor Augen. Dabei wird die historische Entwicklung Czen- 
stochaus ebenso berücksichtigt wie die wirtschaftliche. Schließ- 
lich ist den Kunstdenkmälern der Stadt, und vor allem dem 
Kloster mit der Marien-Ikone, ein gesonderter Abschnitt ge- 
widmet. Dabei werden in der Schatzkammer auch die Beziehun- 
gen zu Deutschland deutlich, denken wir an den Kalvavienberg, 
die zwölf Apostelfiguren und den Kruzifixus aus Meißner 
Porzellan von Joh. Joach. Kändler und Joh. Friedrich Eberlein, 
die Augusts des Starken Sohn Friedrich August dem Kloster 
schenkte. So mag das Buch dazu beitragen, am Beispiele Ozensto- 
chaus unser östliches Nachbarvolk Polen als Bestandteil euro- 
päischer Kultur und Geschichte zu verstehen. F.F. 


KATALOGE 


Folgende in letzter Zeit erschienene Museums- und Ausstel- 
lungskataloge sind der Redaktion zugegangen: 


Marlborough Fine Art, London. BEN NICHOLSON, NEUE 
WERKE. Ausstellung Oktober bis November 1968. 53 Seiten 


in Großformat mit ı0 Farbtafeln und 29 Schwarzweißabbil- 
dungen. 


Albrecht-Dürer-Gesellschaft, Nürnberg. CRANACH & PICAS- 


SO. Lithographien Pablo Picassos zu Cranach-Motiven. Aus- 
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stellung 22. September bis 20. Oktober 1968. 84 Seiten mit 55 
Abbildungen, darunter 3 farbig. 


Verkehrsamt der Stadt Köln. KUNSTHANDEL IN KÖLN. 
Sonderheft 1968 der Vierteljahrschrift für die Freunde der 
Stadt. 40 Seiten mit zahlreichen Abbildungen. 


International Exhibitions Foundation, Washington. MEISTER 
DER MODERNEN ITALIENISCHEN KUNST. Aus der 
Sammlung von Gianni Mattioli. 80 Seiten mit 104 Abbildun- 
gen, darunter 10 Farbbilder. 


W. Kohlhammer Verlag, Stuttgart. DEUTSCHE DRUCK- 
GRAPHIK 1958-1968 in der Edition Rothe, Heidelberg. 
Katalog anläßlich des zehnjährigen Bestehens der Edition 
Rothe. 56 Seiten, darunter 16 Seiten Text und 40 Seiten mit 
356 Abbildungen. Preis 10 DM. 


Kunstverein für die Rheinlande und Westfalen, Düsseldorf. 
SCIENCE FICTION. Ausstellung vom 21. März bis ı2. Mai 


1968. 104 Seiten mit zahlreichen Schwarzweißabbildungen. 


Staatliche Kunsthalle Baden-Baden. PABLO PICASSO. Das 
Spätwerk. Malerei und Zeichnung seit 1944. Ausstellung vom 
15. Juli bis 6. Oktober 1968. 236 Seiten und ı24. Abbildungen, 
darunter ı6 farbig. Hochglanzkaschierter Schutzumschlag. 


Preis 10 DM. 


Museum of Modern Art, New York. DADA, SURREALISM, 
AND THEIR HERITAGE. Ausstellung März bis Dezember 
1968 in New York, Los Angeles und Chicago. 252 Seiten mit 
294 Abbildungen, darunter 6 ganzseitige Farbtafeln. Preis 
3,96 $. 

Galerie Commeter, Hamburg. LAGERKATALOG '68. 32 Sei- 


ten mit 34 kleinen Schwarzweißabbildungen der verkäuflichen 


Bilder. 
Charles Coleman, Lübeck. SAKRALE SCHMIEDEKUNST. 


Schmiedearbeiten in der Kirche und auf dem Friedhof von 
Professor Fritz Kühn, Ernst Schindler und M.L. di Michiel. 
36 Entwürfe und Materialangaben in deutscher, englischer 


und französischer Sprache. Abwaschbare Plastikmappe. Preis 
14,80 DM. 


Verlag Stahleisen, Düsseldorf. STAHL UND FORM. Kunst- 
handwerk bei Heinz Neumann. 32 Seiten mit 56 Schwarz- 
weißabbildungen. Preis 3,50 DM. 

KÜNSTLERVEREIN MALKASTEN, Düsseldorf. Festschrift 


zum ı2ojährigen Bestehen, 1968. 54. Seiten mit zahlreichen 
Schwarzweißabbildungen. Fest kartoniert. 


OLDENBURGER KUNSTVEREIN. Festschrift zum 125Jjähri- 
gen Bestehen, 1968. 68 Seiten mit ı2 Schwarzweißabbildungen. 


Altonaer Museum in Hamburg. JAHRBUCH 1967. 230 Seiten 
mit zahlreichen Schwarzweißabbildungen. Fest kartoniert. 


ZEITSCHRIFTEN 


Karl Krämer Verlag, Stuttgart. ARCHITEKTUR-WETTBE- 
WERBE: 54 Kirchen. 132 Seiten mit über 300 Abbildungen und 
einer Falttafel. Preis kartoniert 19,80 DM. 


Landesgewerbeamt Baden-Württemberg, Karlsruhe, in Verbin- 
dung mit G. Braun GmbH Verlag, Karlsruhe. WERKKUNST, 
Heft ı/2 1968, 23. Heft aus der Reihe »Kunsthandwerkliche 
Werkstätten« über » Anton Geiselhart, Handwerker und gestal- 
tender Künstler«. Einzelpreis 5 DM. 


Chris-Verlag, München. GALERIESPIEGEL. Monatszeitschrift 
der Münchner Galerien, ı. Ausgabe. ı8 Seiten mit zahlreichen 
Abbildungen, darunter mehrere Farbtafeln. Einzelpreis 2 DM. 





Bildbände 
zur Kunst- 
und Kultur- 
geschichte 


Künstler- 
Mono- 
graphien 





Das private Kunstkabinett Neuerscheinung 


Klassik und Moderne — Kontraste und Vergleiche. Von Anton Sailer. 
200 Seiten mit 87 farbigen und 119 einfarbigen, zum Teil ganzseitigen Gemälde- 
wiedergaben und Abbildungen, Großformat 26,5 x 33 cm, Leinen DM 88, — 


Antlitz und Gestalt 


Erscheinungsformen des Menschen, dargestellt an Beispielen aus fünf 
Jahrhunderten. Von A. Wagner. 192 Seiten mit 89 ganzseitigen, vierfarbigen und 
36 einfarbigen Gemäldewiedergaben, Großformat 26,5x 33 cm, Leinen DM 88, — 
Europäische Kinderbilder 


Die soziale Stellung des Kindes im Wandel der Zeit. Von Josef Giesen. 

168 Seiten mit 63 farbigen, zum Teil ganzseitigen Gemäldewiedergaben und 78 ein- 
farbigen Abbildungen, Großformat 25x 33 cm, Leinen DM 88, — 
Landschaftsbilder aus zwei Jahrhunderten 


Von A. Wagner. 168 Seiten mit 79 farbigen, ganzseitigen Gemäldewiedergaben, 
Großformat 26,5x 33 cm, Leinen DM 88, — 


Die Frau im Rampenlicht der Kunst 


Ein Bildbuch über die Wandlung von Schönheitsidealen und Lebensart. 
Von A. Wagner. 188 Seiten mit 97 farbigen, zum Teil ganzseitigen Gemäldewieder- 
gaben und 81 einfarbigen Abbildungen, Großformat 25x 33 cm, Lenen DM 88, — 


Die Kunst als Ausdruck ihrer Zeit 


Eine Betrachtung abendländischer Bilddarstellung aus 2000 Jahren zur Erkenntnis 
des Zeitgeistes. Zusammengestellt von A. Wagner. 

192 Seiten mit 135 farbigen, zum Teil ganzseitigen Gemäldewiedergaben und 

31 einfarbigen Abbildungen, Großformat 25x33 cm, Leinen DM 88, — 


Francesco Guardi Neuerscheinung 
in der alten Pinakothek München 


Von Rolf Kultzen. 68 Seiten mit 12 Farb- und 23 Schwarzweißtafeln, 
Format 32,5 x 25,5 cm, Leinen DM 28, — 


Keine Angst vor Kunstgeschichte 


Eine Stilkunde der deutschen Architektur und ihrer Vorbilder. 
Von A. Wagner. 112 Seiten mit 171 zum Teil ganzseitigen Fotos und 103 Zeichnungen, 
Großformat 25x 33 cm, Leinen DM 28, — 


Laokoon Neuerscheinung 


Ausdruck des Schmerzes durch zwei Jahrtausende. 
Von Michael und Renate Hertl. 64 Seiten mit 3 farbigen und 44 einfarbigen, 
zum Teil ganzseitigen Abbildungen, Format 22x25 cm, Leinen DM 12,80 


Neuerscheinung 


Felix Hollenberg : Das graphische Werk 

Von Adolf Schahl. Erschienen in der kunstwissenschaftlichen Schriftenreihe 

der Hans-Thoma-Gesellschaft. 114 Seiten mit Werkverzeichnis, Bild des Künstlers 
und 38 einfarbigen Abbildungen, Format 15x 21,5 cm, Leinen DM 12,80 
Hannes Schmucker 


Von Walter Romstoeck. 92 Seiten mit 25 farbigen, zum Teil ganzseitigen 
Gemäldewiedergaben, 39 Schwarzweißtafeln und 8 Zeichnungen im Text, 
Format 21,5x 27 cm, Leinen DM 19,80 

Hans Reinhold Lichtenberger 


Von Hanz Eckstein. 56 Seiten mit 15 farbigen, zum Teil ganzseitigen 
Gemäldewiedergaben, 14 einfarbige Abbildungen und 7 Zeichnungen 
Format 21,5x 27 cm, Leinen DM 19,80 


Franz S. Gebhard-Westerbuchberg 


Von Anton Sailer. 92 Seiten mit 12 farbigen, zum Teil ganzseitigen Gemälde- 
wiedergaben und 20 Schwarzweißtafeln, Format 21,5x 27 cm, Leinen DM 19,80 


Thomas Niederreuther 


Von Erhard Göpel. 68 Seiten mit 11 farbigen, zum Teil ganzseitigen Gemäldewieder- 
gaben und 12 Schwarzweißtafeln, Format 21,5x 27 cm, Leinen DM 12,80 


Ihr Buchhändler berät Sie gern. Sonderprospekte und Musterseiten vom 


Verlag Karl Thiemig KG : 8 München 90 : Postfach 900740 


Pieter Brueghel d. A. Um 1525 bis 1569. Die Heimkehr der 


Nur zum Ansehen? (Nein, auch zum Hören!) 


Ja, man hört das Prasseln des geschürten Feuers, 
und man schmeckt den Rauch, der in die kalte 
Winterluft steigt. Daß diese Sinneseindrücke 
dem Beschauer aber auch noch von einer Re- 
produktion vermittelt werden, zeugt von der 
Leistungsfähigkeit der heutigen Druckkunst. 
daß 


Druckfarben zur Verfügung stehen, mit denen 


Mitentscheidend dafür ist natürlich, 


sich jede Nuance des Originals erreichen läßt. 


Hauchzart sind die überreichen Abstufungen 
der Farbtöne. Der Drucker rechnet jedoch zu- 
gleich mit einer überragenden Qualität samt 
bestechender Brillanz — und das sind die 
Gründe, warum gerade die Siegwerk-Farben 
zu einem Begriff geworden sind. Wir wissen, 
was man von uns erwartet, und es ist unser 
Ehrgeiz, die höchsten Ansprüche zu erfüllen. 
Nehmen Sie diese Zeilen bitte als eine persön- 





Jäger (Ausschnitt). Kunsthistorisches Museum, Wien 
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liche Einladung, uns zu schreiben. Der Kon- 
takt wird uns die Möglichkeit geben, Sie zu 
orientieren, und wir tun dasgern... 


SIEGWERK FARBENFABRIR 
Dr. Rung & Co., Siegburg / Rhld. 


Keller, 


